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Bncadnemnent deb wea France et d’Uzés, Fra et gravé fu Sania: 1s 4 


“4 après des gravures de Wille. 


Pierre-Vincent Bertin, par Largilliére, RRAURAETRE Dujardin, vie ne ish le 
Vermeulen; gravure tirée hors texte. a 


Mademoiselle Duclos, par Largilliére (Musée de la to, idiote 
Dujardin, d’après la planche de L. Desplaces ; gravure tirée po texte. 


on d'après Le Clere, en cul- delampe, 


ities Tabet groupe ‘en are par. M. ee ae /Thonneas) | 
 mière. communion, marbre, et Dagnan-Bouveret, buste en bronze, par M 
Saint-Marceaux — (dessins de Vartiste); Le pire Me ie a par. M. J. 
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LARGILLIERE 


\ (PREMIER ARTICLE) 


Il semble parfois qu il y ait un peu de caprice dans notre 
‘manière d’administrer la gestion de nos sympathies et de 
répartir nos éloges. On dirait que dans nos études sur les 
artistes anciens il y a quelque chose de hasardeux. Je suis 
surpris que, parmi les maitres francais qu'on célèbre, 
_Largillière ait été un peu oublié ou du moins que personne 
| n'ait songé à consacrer une notice spéciale à ce peintre 
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excellent de la chair qui eut jadis tant de succès et qui reste au 
premier rang parmi nos portraitistes. On continue à le payer cher 
quand il apparaît dans les ventes, mais on ne l’étudie pas. On 
essaiera, dans la présente notice, de payer a ce virtuose la dette dont 
il réclame le paiement depuis tant d'années. 

Quelque chose a pu nuire à Largillière au point de vue du chau- 
vinisme de l’école, si fréquent sous le règne de Lebrun. C’est la 
complexité de sa technique, qui, dans le rendu des carnations, dans 
la vitalité de l’épiderme, dans l'éclat joyeux des colorations, ne s’en 
tient pas uniquement aux traditions de Versailles et mêle à son 
savoir-faire des éléments venus d’ailleurs. En effet, dans ses œuvres 
fortes, après les hésitations du début, Largillière n’est pas purement 
français. Cette façon de mettre de la lumière dans les chairs respi- 
rantes vient évidemment des Flandres; et, en réalité, Largillière ne 
fut pas élève de l’Académie comme tout le monde; il l’ignora long- 
temps, il reçut une éducation toute flamande. 

I] était cependant très Parisien par ses origines. Son père, Jean- 
Antoine Largillière ou de Largillière, d’une famille où tout le monde 
était chapelier, avait une boutique sur le pont Notre-Dame; le 
13 février 1651, il avait épousé Marie Mignon, orpheline, demeurant 
rue aux Ours. Tout en vendant des chapeaux, le jeune ménage eut 
plusieurs enfants : un seul nous intéresse, c’est Nicolas, qui est baptisé 
le 10 octobre 1656 à Saint-Barthélemy. 

On voit dans tous les livres qui ont pris leurs renseignements à 
d’Argenville que le père de Largilliére avait des affaires en Flandre. 
Il allait souvent à Anvers, où l’on aimait les chapeaux de fabrication 
française. Dans son catalogue du Louvre, Villot, assidu à suivre 
d’Argenville, veut que Largillière ait été amené à Anvers à trois ans, 
c'est-à-dire en 1659. Nous n’avons pas la date exacte de ce voyage, 
nous savons seulement qu’Antoine, le chapelier, était à Anvers vers 
cette époque et qu’il avait entraîné avec lui sa femme Marie Mignon. 
Cette dernière eut une fille qui, le 1° juin 1663, fut baptisée à la 
cathédrale Notre-Dame sous le nom d'Anne. Cette fille, dont nous 
ignorons les destinées, est bien la sœur de notre peintre; les registres 
de la paroisse anversoise indiquent nettement qu'elle est la fille 
d'Antoine et de Marie Mignon '. , 

Le jeune Nicolas passa donc 4 Anvers les premiéres années de son 
enfance. Subit-il l’influence de l’air ambiant? Les peintures qu'il 
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voyait dans les églises, les conversations dont il saisissait quelques 
bribes dans ses jeux d’enfant lui donnérent-elles une premiére 
leçon? Il est certain que ses dispositions pour l’art s’éveillérent de 
très bonne heure et qu'à l’âge où l’on joue encore à la fossette il 
manifesta le désir d’être peintre. Depuis la mort de Rubens, les 
grands artistes devenaient rares ; Jordaens seul restait debout. Le 
jeune Largillière fut mis en apprentissage chez un maître que son 
honnêteté rendait cher à ses voisins, mais qui en réalité était assez 
secondaire, Antoine Goubau. Ce n’était point un héros et on ne 
connaît guère de lui que des motifs anecdotiques. Au temps où la 
famille Largillière habitait Anvers, il venait de peindre (1662) le 
tableau que possède aujourd’hui le Musée de la ville et qu’on appelle 
l'Étude des arts à Rome. Maitre de la Gilde anversoise depuis 1636-1637, 
Goubau avait vu l'Italie dans sa jeunesse, et il en avait étudié surtout 
les aspects pittoresques, les costumes, les mœurs. Les Flamands 
prenaient plaisir à ces représentations d’un spectacle exotique et le 
tableau de l’Étude des arts, où se groupent de nombreux personnages 
et où l'écriture nous parait aujourd’hui un peu grossière, avait eu du 
succès, comme en eut plus tard la Place Navona, qui est également au 
Musée d'Anvers (1680). Les tableaux de ce maitre ne sont pas rares 
et nous en avons vu vendre plus d’un à l'hôtel Drouot sans qu'ils 
aient tenté notre curiosité d’amateur, si éveillée pourtant du côté 
des inconnus. On peut très bien vivre sans posséder un Goubau. 

C'est cet Antoine Goubau qui fut le maitre de Largilliére. Il lui 
ouvrit son atelier en 1668, l’apprentissage commençant alors de bon 
matin. Nicolas avait douze ans; il travaillait, plein d’ardeur, aux 
tableaux de son patron, faisant dans ses marchés et dans ses vues de 
villes des entassements de légumes, des ballots de marchandises et 
aussi des figurines habillées 4 la mode du jour. Cet apprentissage 
dura quatre ans. En 1672, Largillière recevait de la Gilde d’Anvers 
le brevet de maîtrise. 

Malheureusement, il y a quelques lacunes dans l’histoire que 
nous racontons : par exemple, nous avons le regret de ne pouvoir pas 
préciser avec toute l’exactitude désirable la date d’un événement 
important, le voyage de Largilliére en Angleterre. Nous n’avons ici 
qu'un guide, Horace Walpole, mais l’auteur des Anecdotes of painting 
est un chronologiste capricant et ne donne souvent que des à-peu- 
près. Il est vrai que dans les notices qu’il a jointes au catalogue de la 
National Portrait Gallery (1881) George Scharf indique formellement 
que Largillière avait dix-huit ans lorsqu'il arriva à Londres, ce qui 
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fixe le voyage 4 1674. Cette date est tout 4 fait vraisemblable. Nous 
devons croire que ce voyage (le premier, car il y en a eu plusieurs) est 
du règne de Charles II et correspond à l’époque où sir Peter Lely 
(Van der Faes) faisait la pluie et le beau temps à la cour de Londres, 
c'est-à-dire avant le 30 novembre 1680. Lely passait pour un 
gentleman accompli; il parlait toujours de son maitre Van Dyck, a 
qui il avait la prétention de succéder, et en effet c’est de lui qu'il 
procédait; mais, mondain et pressé, il était devenu un pur maniériste. 
Bien qu'il se fût formé en Hollande, il n'eut jamais la sincérité et la 
franchise des maîtres de Harlem, et dans le monde élégant où il 
vivait il s'était fait un idéal, aussi bien pour le satinage des carna- 
tions anglaises volontiers d'une qualité aristocratique que pour les 
yeux de ses modèles, arbitrairement expressifs et langoureux, et 
pour leurs accoutrements où la fantaisie, çà et là pastorale et 
galante, tenait plus de place que la vérité. Lely, surchargé de com- 
mandes, avait besoin d’être aidé dans son travail; on connaît plus 
d’un de ses collaborateurs à qui il faisait faire des draperies volantes, 
des accessoires, des fleurs. Le jeune Largillière devint un de ses 
aides et se préta complaisamment à toutes ces besognes. Il fit aussi 
autre chose avec Lely, il se mêla à un art subtil, la restauration des 
tableaux qu'il avait déjà vu pratiquer en Flandre. Horace Walpole 
représente Lely comme attaché par Charles IT à la conservation des 
peintures de Windsor, peintures qui exigeaient de fréquents rema- 
niements, des agrandissements ou des retouches, car on avait alors 
d’étranges idées sur la garde des tableaux dont on modifiait le 
format en raison de la place qu'ils devaient occuper dans les appar- 
tements royaux. C’est ce système que Louis XIV appliqua plus tard 
à Versailles, comme on le voit par plusieurs peintures du Louvre. 
Largilliére s’est occupé de ces ravaudages plus ou moins légitimes. 
Walpole ou, pour mieux dire, son annotateur Dallaway raconte que, 
dans un tableau qu'il ne désigne pas, il repeignit les jambes d'un 
Amour endormi et qu’il montra à cette occasion une dextérité dont le 
roi fut touché. Dans tous les cas, il est curieux de voir l’artiste 
occupé de cette industrie plus ou moins malsaine, la restauration : 
il y avait en lui l’étoffe d’un brocanteur; il s’initiait ainsi, dans l’ate- 
lier de Lely, à la manipulation et au commerce des œuvres d'art, 
pour lequel il avait des prédispositions naturelles. 

Après la mort de Lely, Largillière retourna en France. Nous ne 
savons pas la date exacte de sa rentrée, qui, dans tous les cas, est 
antérieure au printemps de 1683. De bonne heure, il connut Lebrun 
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et aussi Van der Meulen, dont il a fait le portrait. Jusqu’alors il 
était resté indifférent au mouvement académique; son enfance, 
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LARGILLIÈRE, PAR LUI-MÊME. 


(D'après la gravure de Wille.) 


passée à l'étranger, ignorait les enseignements de l’école. Il n’avait 
pas pris part aux concours trimestriels, il n’avait eu aucun des prix 
de quartier, mais, une fois installé à Paris avec le ferme dessein d’y 
faire son métier de peintre, il lui fallait bien, pour être libre et 
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échapper aux jalousies de la corporation des maitres, se tourner du 
côté de l’Académie si longtemps négligée et invoquer les privilèges 
protecteurs de l'association royale. Il se présenta le 6 mars 1683 : il 
fut agréé et la compagnie lui ordonna de faire pour son morceau de 
réception le portrait de Lebrun. Ce vote fut complété par une délibé- 
ration du 6 mars 1684 qui confia à Blanchard et au sculpteur 
Lehongre le soin de surveiller l'exécution du travail de Largilliére, 
car, on le sait, ce morceau, qui était le chef-d'œuvre, devait, aux 
termes du règlement, être exécuté dans des conditions de loyauté 
parfaite et ne donner prise à aucun soupçon. 

Cependant Largillière, occupé ailleurs, ne se préssa pas de faire 
son morceau de réception. Peut-être Lebrun, insaisissable en raison 
desesfonctions multipleset de sa vie agitée, n’était-iljamais en humeur 
de s’asseoir et de poser devant son portraitiste; le portrait attendu 
n’arrivait pas : l'Académie s’impatienta et par une réprimande 
courtoise elle fit observer à l'artiste qu'il était en retard (23 novem- 
bre 1684). Largillière pourchassé s’exécuta, i] acheva le solennel 
portrait de Lebrun, celui du Louvre, et l’ayant présenté, conformé- 
ment aux statuts, il fut recu académicien le 30 mars 1686. 

Il y a des raisons aisément devinables pour que Largillière ait 
apporté quelque retard à faire son devoir et ait paru peu soucieux 
de compléter son titre provisoire d’agréé en fournissant son morceau 
de réception. Indépendamment de ses travaux personnels, il a dû 
s’absenter; nous voyons, en effet, qu’il a fait un nouveau voyage en 
Angleterre, à une époque voisine de la mort de Charles II et du cou- 
ronnement de Jacques 1° (1685). Dallaway, l’annotateur d’Horace 
Walpole, parle de ce séjour à Londres. Largilliére peignit le roi et 
la reine : on voulait le retenir, on lui offrait même des émoluments 
considérables, mais la nécessité de régulariser sa situation vis-à-vis 
de l’Académie et les grands travaux espérés le ramenérent à Paris. 

Nous connaissons mal les peintures que l'artiste exécuta avant 
sa réception à l’Académie royale, mais les expositions rétrospectives 
qu’on organise çà et là en Europe peuvent montrer de l’imprévu. 
C’est précisément ce qui est arrivé. Se souvient-on qu’en 1873 il y a 
eu à Bruges une exposition peu retentissante au profit d'une œuvre 
charitable? Les amateurs de la région y avaient envoyé les œuvres 
d'art qu’ils possédaient. Nous passions par là très innocemment et 
nous entrâmes. Nous nous trouvames en présence d'un Largillière 
assez surprenant et fort en dehors de sa manière connue, C’est un 
double portrait, un tableau à deux personnages représentant un jeune 
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gentilhomme, presque un écolier, en compagnie d’un abbé qui est son 
précepteur. Ce tableau appartenait alors à M. de Donckers. Il est 
signé N. de Largillièrre, 1685, le nom étant écrit conformément à 
l'orthographe que l'artiste avait d’abord adoptée, celle qui se retrouve 
aux registres de l’Académie et qu’il paraît avoir simplifiée plus tard. 
C’est une peinture très sage et d’un coloris très sobre qui semble dire 
qu’à cette époque Largillière ne cherchait pas les tons éclatants et 
ne songeait pas à la palette fleurie dont il devait dans l’avenir si 
bien connaître les ressources. Exécution très étudiée et ne laissant 
rien au caprice; aucune tentative en avant pour hater l'avènement 
du xvm siècle : nous avons un peu ce sentiment de sobriété dans le 
tableau du Louvre qu'on appelle le portrait d’un maitre et de son 
élève et qui est attribué, sans certitude d’ailleurs, à Claude Lefèvre. 

La même allure sans flamme et un peu appuyée se retrouve dans 
le portrait de Lebrun, qui, étant le morceau de réception de Largil- 
lière, est du printemps de 1686. La volonté de faire une œuvre 
sévère et quasi officielle y est visible partout. L'artiste ne travaillait 
pas seulement pour lui, il travaillait pour l’Académie, qui le surveil- 
lait, et avec cette pensée, assez naturelle chez un futur collègue, que 
Lebrun n’était pas un homme ordinaire. Il a voulu le représenter, 
non pas divinisé, mais entouré de tous les symboles de son travail et 
de sa gloire. La conception de ce portrait est très Louis quatorzienne. 
Lebrun travaille, en se montrant; il est assis, ayant sur un chevalet 
Vesquisse d’une peinture où l’on croit reconnaitre la Conquête de la 
Franche-Comté, une des compositions exécutées dans la grande galerie 
de Versailles. A droite, sur une table, l’estampe de la Zente de Darius; 
autour de lui des moulages d’après l’antique, un globe, un livre, des 
cartons, des papiers, objets de nature morte que Largillière peignait 
avec autant d'adresse que de plaisir. L'Académie dut être satisfaite 
du portrait de son directeur, et elle le fit placer, d’après Guérin, 
dans là seconde salle où se tiennent ordinairement les assemblées ; 
mais ce tableau, dont nous ne voudrions pas parler sans respect, ce 
tableau, très voulu et très étudié, manque un peu d’air et de liberté; 
il y a des noirs dans les fonds. Il étonne de la part d’un homme qui 
avait grandi en Flandre. C’est le Largillière ancienne manière et 
qui ne mérite encore en aucune façon le titre de Van Dyck de la 
France qui lui sera donné plus tard. 

Largillière fut d’abord un académicien d’un zèle assez médiocre. 
On voit par les procès-verbaux qu'il n’assistait pas régulièrement 
aux séances et semble n’avoir pris son titre au sérieux que lorsque 
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la compagnie se fut peu à peu emparée de lui, en le plaçant dans son 
état-major et en lui conférant successivement tous les grades. Du 
reste, en ces premiers temps, Largillière avait une renommée à con- 
quérir et peut-être une fortune à faire. 

Il travaillait : nous le voyons d’abord employé par l'Hôtel de Ville, 
où l’on savait bien qu’il n’était pas seulement le portraitiste habile 
dont l’Académie venait de sanctionner le mérite. On le croyait capable 
de grandes machines et on le mit à l'épreuve. Les événements favo- 
risérent cette transformation. En 1686, pendant que Largillière 
peignait son morceau de réception, Louis XIV fut malade. Au com- 
mencement de 1687, il était rétabli et en ressentait une joie parfaite. 
Comme le dit Dangeau, il parlait avec plaisir du retour de sa santé. 
L’idée lui vint de remercier Dieu de sa guérison. Le 30 janvier 1687, 
le roi quitta Versailles dans la matinée et alla entendre la messe a 
Notre-Dame et, comme «il était content des marques d’amitié que lui 
avait données la bonne ville de Paris durant sa maladie », il alla au 
sortir de la cathédrale diner à la maison de ville, où il était attendu 
et où on lui offrit un repas magnifique. Tous les princes du sang, les 
enfants du roi et toutes les dames qui avaient suivi mangèrent avec 
Louis XIV, qui fut servi par le prévôt des marchands, M. de Fourcy. 
Jamais roi n'avait diné à la maison de ville, dit Dangeau enthou- 
siasmé '.” 

La ville de Paris voulut conserver le souvenir de ce festin mémo- 
rable. Elle fit d’abord graver en lettres d’or dans la cour intérieure 
de l'hôtel une inscription qui fut demandée à André Félibien et dont 
le texte était ainsi conçu : « 1687. Vœux de toute la France pour la 
santé du Roi : cet hôtel honoré de sa présence. Il y fut servi par le 
prévôt des marchands, échevins, conseillers et quarteniers *. » Cette 
inscription ne suffisant pas, on résolut de faire peindre un tableau 
qui fut placé dans la grande salle. Ce tableau fut demandé à Largil- 
liére. On sait qu’il a disparu au moment de la Révolution. Il ne nous 
reste que la petite esquisse conservée au Louvre dans la salle La Caze. 
Cette esquisse, qui nous fait regretter le tableau perdu, accuse chez 
Largilliere un renouvellement inespéré. Ce n’est plus l’homme appli- 
qué et assombri du portrait de Lebrun; c’est le premier éveil d’un 
coloriste, très imprévu au temps de Louis XIV, qui fait jouer en notes 
brillantes les costumes rouges des échevins sur des fonds gris d'une 
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finesse extréme. Cette peinture, légére d’exécution, est un avant- 
goût de la manœuvre du xvirr siècle. Les têtes ne sont pas faites et 
les personnages ne sont pas reconnaissables. C’est le procédé de Lar- 
gilliére dans ses esquisses; il n’appuie pas, il cherche l’ensemble. 

Sans être le peintre officiel de l'Hôtel de Ville, Largilliére prévut 
que les magistrats municipaux pourraient à l’avenir avoir besoin de 
lui et il crut prudent de s'installer dans le quartier. Abraham du 
Pradel, dans son Livre commode pour 1692, nous apprend que le 
peintre demeurait alors rue Sainte-Avoye et il ajoute un renseigne- 
ment qui n'a pas été assez remarqué. Dans son chapitre sur le com- 
merce des curiosités, il écrit: « M. L’Argilliére, rue Sainte-Avoye, fait 
commerce de bons tableaux »'. Il ne resta pas la, et alla loger dans 
une rue voisine. On se rappelle le passage de Germain Brice dans 
l'édition posthume de 1752, dont le texte fut, dit-on, revisé par 
Mariette: « Nicolasde L’Argilliére, peintre très excellent et en grande 
réputation, demeure dans la rue Geoffroy-L’Angevin... Il a fait 
construire depuis peu d'années une maison commodément disposée, 
où les amateurs de la peinture vont voir ses ouvrages, qui leur 
donnent une extrême satisfaction *. » On le voit : ici il n’est plus 
question du commerce de tableaux, soit que l’auteur ait voulu éviter 
tout soupçon de réclame, soit que Largillière ait renoncé à ce négoce, 
peu compatible avec les fonctions et la majesté académiques. Il restait 
pourtant chez lui bien des peintures. Largillière avait fort étoffé sa 
maison. « Cette maison, a-t-on dit récemment dans la Gazette, avait 
conservé jusqu’à ces dernières années deux grands panneaux déco- 
ratifs représentant des paysages et des animaux, encadrés par des 
rideaux de velours rouge et des balustres de marbre, qui ont été 
acquis par M™ la baronne Nathaniel de Rothschild. L'une des deux 
toiles de Largilliére est placée dans le grand escalier, où elle produit 
un merveilleux effet, et la seconde dans la salle à manger de son 
hôtel du faubourg Saint-Honoré *. » 

Largillière avait eu raison de prévoir que l'Hôtel de Ville aurait 
encore besoin de son pinceau. Le Roi-Soleil ne fit pas toujours son 
devoir : en qualité de suppléant de Phebus, il nous devait le beau 
temps, il oublia le rayon promis. Aux approches de 1694, il y eut 


4, Abraham du Pradel, le Livre commode pour 1692, I, 239. 
2. Germain Brice, Description de Paris, 1752, II, 70. 
3.A.de Champeaux, l'Art décoratif dans le vieux Paris (Gazette des Beaux-Arts, 
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une série de saisons pluvieuses et les récoltes furent un instant 
compromises. Il vint même un moment ou Paris craignit une disette. 
De là les prières accoutumées. Les échevins se réunirent et firent 
un vœu solennel à sainte Geneviève pour obtenir la cessation du 
mauvais temps (1694). On voulut conserver par un tableau le souve- 
nir de la dévotion municipale. Ce tableau fut demandé à Largillière, 
qui le peignit en 1696, et il fut placé à Sainte-Geneviève. IL est 
aujourd'hui à Saint-Etienne-du-Mont. D’Argenville le décrit ainsi 
dans son édition de 1778 : « Sainte Geneviève est dans la gloire et 
au bas sont le prévôt des marchands, les échevins et les principaux 
officiers du corps de ville en habits de cérémonie, avec un grand 
nombre de spectateurs ; Largillière y a placé Santeuil et s’y est peint 
à côté de lui. » 

On connaît ce beau tableau exposé sous une pauvre lumière. Ici 
encore un accent de couleurs qui montre un Largillière émancipé, 
un coloriste qui se souvient des Flandres. Les vêtements rouges des 
échevins au premier plan donnent une note éclatante, tout ce qui est 
portrait est superbe. Il y a un peu d’emphase et de mauvaise rhéto- 
rique dans la figure de la sainte et dans la gloire qui l’environne : 
ceci est peint de pratique: ce groupe céleste, Largillière ne le voyait 
pas de sa fenêtre de la rue Sainte-Avoye : il a dû l’inventer avec 
l'esprit du temps et en se souvenant des frontispices des livres de 
piété; mais quand il descend sur la terre, toutes les fois qu’il ren- 
contre des réalités concrètes, il les saisit avec la force d’un exécutant 
sincère autant qu habile et il parle en maitre. 

Largillière devenait de plus en plus le peintre de l'Hôtel de Ville 
de Paris. Une occasion se présenta bientôt de montrer son savoir- 
faire dans la représentation fastueuse des événements contemporains. 
Le 7 décembre 1697 eut lieu dans la chapelle de Versailles le mariage 
du duc de Bourgogne avec Adélaïde de Savoie. Ce n’était pas un 
événement essentiellement parisien et municipal. Sauf un grand 
luxe de costumes, les fêtes furent assez sobres : deux bals à Versailles 
et un feu d'artifice; mais la population s’associa de cœur aux réjouis- 
sances de la cour, car, dans les prévisions humaines, le duc ds Bour- 
gogne, c'était le roi futur et sa jeunesse brillait comme une espérance. 
Les échevins de Paris estimèrent qu'il fallait garder trace de ce 
mariage : de la un tableau de Largilliére qui fut placé à l'Hôtel de 
Ville et qui y était encore sous Louis XVI. D’Argenville en parle une 
dernière fois dans son édition de 1778. À propos des tableaux qui 
ornaient la grande salle, il constate que « le premier des quatre qui 
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occupent une des faces principales est le mariage du duc de Bourgogne 
avec Adélaïde de Savoie, peint par Largilliére », mais ce tableau, qui 
a disparu et dont il ne nous reste pas même une esquisse, il s’abstient 
de le décrire et nous ne savons même point dans quelle mesure le 
peintre avait utilisé l’allégorie qui était dans les mœurs du temps. 
Mais nous savons que le portrait y jouait un rôle capital. Le tableau 
ayant été exposé au Salon de 1699 avant d’être placé à l'Hôtel de 
Ville, Florent-le-Comte en a parlé en termes intéressants : « Au 
trumeau 10, dit-il, étoit un trés grand tableau de M. de Largilliére 
représentant les hommages de tout Paris, rendus 4 M™ la duchesse 
de Bourgogne, par M. Du Bois, S. du Bosc, prévost des marchands, 
échevins et les autres officiers de cette capitale du royaume, dont 
tous se reconnoissent l’un l’autre, tant ils y sont naturellement 
représentez : ce même tablau sera, à ce qu'on dit, placé à l'Hôtel de 
Ville et fera comme regard à celuy que ce même peintre a fait, il y 
a quelques années, au sujet de l’honneur que fit le roy à cette capi- 
tale du royaume de disner dans son Hôtel de ville et d’y être servi 
par tous les officiers qui avoient le bonheur pour lors d’y avoir 
quelque dignité‘. » 

Nous trouvons dans le Mercure la preuve que l’année suivante 
l’attention du public et de la cour fut attirée sur certaines œuvres 
de Largillière. 1698, c’est l’année du camp de Compiègne, fête mili- 
taire, qui, grace au luxe du règne finissant, devint un spectacle 
d'élégance et de faste. Tout le monde courut au camp de Compiègne 
et le roi s’y rendit avec Mme de Maintenon et la duchesse de Bour- 
‘gogne. Le camp, formé de 60,000 hommes, était commandé par le 
maréchal de Boufflers, qui, dit Saint-Simon, semblait vouloir 
apprendre à tous ce que c'était que l’élégance, le nouveau et l’exquis. 
Les cuisiniers s’y appliquérent fort et firent des prodiges, car les 
tables du maréchal étaient « sans nombre et toujours neuves et à 
tous les moments servies, à mesure qu'il se présentait ou officiers ou 
courtisans ou spectateurs ». Le même goût pour le luxe avait présidé 
à l'installation des logements : « des maisons de bois furent meublées 
comme les maisons de Paris les plus superbes ». Tout cela coûta 
beaucoup d'argent. « Il n’y eut point de régiment qui n'en fut ruiné 
pour bien des années. Cette magnificence incroyable, continue Saint- 
Simon, épouvanta toute l’Europe. » La maison du maréchal de 
Boufflers avait été agrandie par une construction de bois. Cette salle 


4. Florent-le-Comte, Cabinet des Singularités, 1702, t. ill, 209. 
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supplémentaire avait été tapissée d’un damas de Gênes cramoisi. 
Sous un dais à crépines d’or était un portrait du roi dé grandeur 
naturelle, œuvre de Rigaud. Vis-à-vis était le portrait du dauphin 
par Poerson; à la droite du roi, celui du duc de Bourgogne et plus 
loin celui de la duchesse, dû au pinceau de Gobert; enfin à l'autre 
bout de la salle étaient, d’après la description du Mercure, les por- 
traits de messeigneurs les ducs d'Anjou et de Berry faits par le sieur 
de l’Argillière. Le roi se trouvait ainsi en famille : il fut enchanté. 
C’est la première fois que Largilliére fut exposé à côté de Rigaud, qui 
allait devenir son collègue à l’Académie et qui s’annonçait comme 
un redoutable rival. Ils étaient à peu près du méme monde et chas- 
saient sur le même terrain. Cette rivalité dura jusqu'à la mort de 
Rigaud (1743), mais il ne paraît pas qu'elle ait compromis jamais la 
cordialité de leurs relations. 

Bientôt s’ouvrit l'exposition que l’Académie préparait au Louvre, 
et qui eut lieu en 1699. Nous avons le catalogue de ce Salon, dont 
l’analyse est dans Florent-le-Comte, d'autant plus précieuse que 
l’auteur indique certains tableaux dont ne parle pas le catalogue 
officiel et y ajoute quelques explications fort opportunes. Ainsi 
Largillière avait profité de l’occasion pour exposer un de ses tableaux 
de l'Hôtel de Ville. Le catalogue académique désigne seulement « le 
grand tableau de messieurs de Ville, peint par M. de Largillière. Pas 
d’autres détails. On reste perplexe, car on pourrait croire d’abord 
au festin offert par les échevins à Louis XIV. Florent-le-Comte 
corrige cette confusion possible. Il s'agissait du Mariage du duc de 
Bourgogne. Nous avons reproduit plus haut le passage instructif qui 
nous apprend que le prévôt des marchands et les échevins figuraient 
dans ce tableau. A côté de cette œuvre à base historique, Largillière 
exposait des portraits, ceux du marquis de Liancourt, en pied, de 
Lambert de Torigny, de sa femme et de leur fils, président des 
enquêtes, de M. de Monbron, gouverneur de Cambrai, de M. Aubry, 
maitre des comptes, de Mile Isolis, de M. de la Touane, trésorier de 
l'extraordinaire des guerres, de M. de la Roue, dont nous ignorons le 
titre. A ces portraits, s’ajoutaient ceux de Roettiers, graveur général 
des monnaies, et de sa femme, et un Saint Pierre, œuvre d'imagination 
que Florent-le-Comte nous donne comme un tableau carré de grandeur 
ordinaire. Ainsi, on le voit, Largillière reste un peu en dehors du 
monde de la cour; il peint des magistrats, des fonctionnaires, des 
amis. 

À ces œuvres, il faudrait peut-être en ajouter quelques autres qui 
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n'ont pas été exposées. Ainsi, nous connaissons, par une gravure de 
Van Schuppen, un portrait de Nicolas Foucault marquis de’ Magny, 
d'après Largilliére. Foucault, quifutintendantde Languedoc, du Béarn 
et de Normandié, et de plus collectionneur de médailles, est mort 
le 17 février 1721. Son portrait doit être de la fin du xvir? siècle *. 

Pendant l'exposition de 1699, Largilliére fit une chose grave. Il 
se maria. Le 14 septembre, alors qu'il demeurait encore rue Sainte- 
Avoye, il épousa, à Saint-Barthélemy, Marie-Élisabeth Forest, fille du 
paysagiste Jean Forest, un confrère de l’Académie. Elle lui donna 
plusieurs enfants, et comme nous les retrouverons plus tard dans des 
portraits, il n’est pas mauvais de les connaître. 3 

D'après les registres des anciennes paroisses compulsés par Jal, 
nous trouvons deux filles et un garçon. La première des filles fut 
baptisée à Saint-Merry, le 23 janvier 1701. C'est Élisabeth-Margue- 
rite, qui épousa Jacques de Faverolles, contrôleur des payeurs des 
gages des officiers de la chambre des Comptes. La seconde, qu’on 
appela Marguerite-Élisabeth, fut baptisée le 27 mars 1703; enfin ces 
jeunes filles eurent un frère, Nicolas, dont le baptème eut lieu le 
21 août 1704. Ces trois enfants sont représentés, nous le croyons, 
-dans le portrait de famille de Versailles. On se rappelle ce tableau. 
Largillière, devant son chevalet, fait le portrait de sa mère assise 
dans un fauteuil derrière lequel sont debout sa femme et ses deux 
frères, dont l’un porte le costume de Feuillant. A gauche, trois petites 
filles, mais ici il ne faut pas prendre le change : il faut savoir lire le 
texte : il ny a en réalité que deux filles, Élisabeth-Marguerite et 
Marguerite-Élisabeth, le troisième enfant ne peut être que Nicolas 
qui, en ses premières années, porta d’abord le costume de fille. Telle 
est du moins notre conjecture. 

Quant à ce jeune Nicolas, il n'apparait pas clairement dans l’his- 
toire. Horace Walpole parle d'un fils de Largillière qui aurait été 
conseiller au Châtelet de Paris et commissaire à Neuf-Brisach, et il 
ajoute qu'il aurait fait des pièces pour l’Opéra-Comique et pour la 
Foire. D’un autre côté le Nouveau Dictionnaire historique (1779) prétend 
qu’un des fils de Largillière, mort en 1742, a laissé quelques pièces de 
théâtre. Enfin Georges Wille raconte qu'ayant, en 1738, apporté des 
gravures au vieux peintre, celui-ci l’envoya à son fils, «quiexerçait un 
emploi civil » et qui le força d'accepter quatre louis d’or (I. 71). Ces 


1. Ce portrait nous est révélé par une note de M. Maurice Tourneux. Dubois de 
Saint-Gelais, Histoire journalière de Paris, 1885, p. 92. 
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quatre louis, c’est ce qu’il y a de plus limpide dans Vhistoire. Le fils 
de Largilliére reste un peu voilé. 

Largilliére entouré de sa famille apparait comme un homme tout 
à fait heureux. Il gagnait de l’argent, il avait fait des placements 
productifs, nous voyons que, dés le 17 février 1700, il possédait une 
rente de 700 livres sur les aydes et gabelles', il vivait comme un 
bourgeois qui ne se refuse pas un certain luxe. Nous le savons par un 
curieux document qui nous permet d’entrer chez lui. Vers la fin du 
siécle, Louis XIV, qui avait donné de si pompeux exemples de prodi- 
galité, signifia à ses sujets la nécessité de faire des économies. On vit 
paraitre successivement plusieurs édits somptuaires. Le roi entendait 
qu’on n’abusat pas de la dorure. De la l’édit de mars 1700, qui limi- 
tait, d'une manière génante et tant soit peu abusive, le poids des 
ouvrages d’or dont la fabrication restait permise. On fit des visites 
dans les quartiers riches, on sollicita de la part des gens suspects 
d’étre bien meublés des déclarations dont il fallait attester la sincé- 
rité en les revétant de sa signature. Le 17 avril 1700, Largilliére, 
peintre ordinaire du roi en son Académie, demeurant rue Sainte- 
Avoye, fut invité 4 comparaitre. Le digne homme avoua noblement 
son crime. Il possédait un clavecin doré et peint avec son pied doré, 
assez beau meuble qui prouve qu’on faisait de la musique chez le 
portraitiste; mais son luxe se manifestait par d’autres fantaisies 
condamnables : « le pied d’une table de marbre de bois doré, quatre 
fauteuils, six chaises et quatre tabourets dont les bois sont dorés, 
deux garnitures de feu, pelles, pincettes et tenailles dont les pommes 
sont dorées, deux bras de cuivre doré, deux guéridons de marque- 
terie, garnis de quelques ornements de bois doré; enfin, Largillière, 
dont la loyauté est sans mesure, va jusqu’à déclarer « huit petits 
pieds de bois doré pour mettre des porcelaines * ». Toutes ces magni- 
ficences révoltèrent peut-être l’agent chargé de la visite, mais elles 
témoignent d’un bien-être qui ne nous est pas indifférent, car il ne 
nous déplaît pas de voir un portraitiste bien meublé. 

Cette visite précéda de quelques mois l’acte que Largillière signa 
bientôt à l'Hôtel de Ville. Le 4 septembre 1702, il fut mandé par les 
échevins et contracta avec eux un nouveau marché. D'après le 
contrat que Leroux de Lincy nous a conservé, il s’agissait de peindre, 
au prix de 5,300 livres, tous les officiers en charge. Nous ne savons 


“4. Nouvelles Archives de l'Art francais, 1876, p. 78. 
2. Nouvelles Archives de l'Art francais, 1874-1875, p. 223. 
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à quel résultat ce marché a abouti; mais nous voyons bien que 
Largilliére a été un précieux élément dans le bonheur échevinal. 
L'Hôtel de Ville ne pouvait pas se passer de lui. 

Deux ans après s’ouvrait le Salon de 1704, auquel Largillière prit 
une part brillante. Il n'avait plus de grands tableaux à envoyer. 
Pour marquer la diversité de ses aptitudes, il se contenta d'exposer 
une Tête de saint Pierre et de nombreux portraits empruntés à sa 
clientèle ordinaire : ce sont des gens d'église, comme l’évèque de 
Comminges et l’archevèque de Toulouse, des confrères comme son 
beau-père Forest et le peintre Poerson, des fonctionnaires, des 
dames de la bourgeoisie élégante, des étrangers, des magistrats, sans 
qu’il nous soit possible aujourd’hui de reconnaître les personnages 
qui errent sans nom dans les musées et dans les collections parti- 
culières. 

Pour la plupart, ces portraits étaient de véritables tableaux. 
Plusieurs étaient doubles, je veux dire qu'ils réunissaient dans le 
même cadre le mari et la femme, M. et Mme de Santilly, par exemple, 
M. du Porc et son « épouse ». Largillière aimait ces mariages qui 
lui donnaient la variété dans les costumes, dans les airs de tête, 
dans les coiffures. Du reste, il ne peignait pas le personnage abstrait, 
il le mettait dans son entourage normal, dans son milieu quotidien, 
avec ses meubles et son décor et les accessoires de sa fonction ou de 
son travail. Presque tous les hommes — nous sommes en 1704 — 
portaient la perruque in-folio, et ce n’était pas là un détail négli- 
geable. Ces perruques, auxquelles l'artiste paraît avoir attaché une 
grande importance, sont des chefs-d’ceuvre de peinture. Elles sont 
encore versaillaises par le style et disciplinées comme les parcs de 
Lenôtre; elles sortent de chez le bon faiseur, mais elles ont la 
légéreté et la souplesse, elles semblent vivantes. La, il faut admirer 
cette facilité d’outil qui va être tant prisée au xviile siècle et qui 
mettra en fuite les derniers sectateurs de Lebrun, ceux que Sainte- 
Beuve appelait la lourde cavalerie des Pégases. 

Nous avons au Louvre, dans la salle Lacaze, une œuvre qui di 
bien quel était l'idéal de Largillière en 1704. C’est le portrait 
présumé d’un échevin (n° 220 du Catalogue spécial). Le personnage, 
assis dans un.fauteuil, est vu de trois quarts. Grande perruque 
blonde. Robe noire recouverte d’un manteau rouge. La main droite 
est posée sur la poitrine, de la main gauche il tient une lettre sur 
la suscription de laquelle on croit lire le commencement d'un nom : 
Monsieur Den... Tableau signé : par de Largillierre, 1704. La peinture 
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est facile, les chairs assouplies, lumineuses et bien respirantes. 
Visiblement c’est un nouvel art qui commence. Louis XIV vit encore, 
mais Lebrun est mort, et Mignard aussi, dont les dernières œuvres 
furent si tristes. La peinture commence à respirer, elle prend des 
allures plus libres : tout est prêt pour les belles nouveautés et pour 


le triomphe de l'esprit. On n'attend plus que le grand révolution- 
naire Watteau. 


PAUL MANTZ, 
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LES SALONS DE 1895 


(TROISIÈME ET DERNIER ARTICLE.) 


LA SCULPTURE 


TK, \c N face de ces efforts compliqués et 
pénibles, où tout est d’imprévu sou- 
vent et de mécomptes, dans la per- 
suasion qu'on a de faire une peine 
pour le moindre mot de raillerie, on 
a souci de mettre en ses apercus 
beaucoup de réserves. L’art est en vé- 
rité cruel quiexige tant de détails, qui 
s’envisage sous tant de faces et n’a- 
bandonne à l’a-peu-pres rien de ce que 
la peinture a loisir de se permettre. 
Même d’un buste, il faut décrire autre chose qu’une physionomie toute 
simple; il y a les profils qui comptent, l'arrière de la téte et du cou, 
les épaules. Pour une statue assise, ce sont les calculs de résistance à 
prévoir, des équilibres à peser, dont le premier venu ne démele point 
les gènes. Le seul thème de critique dont on puisse convenablement 
user en pareille matière roule sur les vraisemblances esthétiques, 
sur la possibilité ou la proscription d'épisodes. On en est toujours à 
la remarque de Charles Blanc, qu'un geste héroïque ou violent éter- 
nisé dans une pose, fausse le vrai et tourmente la simple raison. 
Depuis tant d'années que le maréchal Ney brandit son sabre! Certes, 
on se lasserait de moins, mais les conventions autorisent, et l’art ne 
vit que de conventions, la peinture surtout, dont on excuse les pires 
frasques en divers lieux. 


1. Voy. Gazette des Beaux-Arts, 3° pér., t. IX, p. 441, et t. X, p. 25. 
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Sans doute la passion de vie qui excéde notre génération impose 
aux statuaires des combinaisons et des sujets un peu bien étranges, 
Les coureurs célèbres du Luxembourg, copiés dans Michel-Ange (les: 
quels, bâtis comme ils sont et suivant la loi de la course humaine, 
tomberaient sur le nez), ont ouvert le champ aux scènes mouvemen- 
tées. C’est pour le présent chose banale que ces lutteurs, fond par: 
dessus tête, que ces chevaux cabrés, que ces barques secouées par les 
vagues, dont plusieurs jugent l’idée antirationnelle et contraire au 
bon sens. En ces histoires, il y a rupture d'harmonie entre la volonté 
créatrice et l'effet ressenti. L'Apollon mis par Dalou sur le monu- 
ment de Delacroix, avec ses deux mains arrêtées et figées dans leur 
applaudissement, ne fournit point la sensation cherchée. Interrogez 
à ce propos quelques personnes mal préparées, toutes interpréteront 
le mouvement de la même façon : un homme qui s’apprète à empêcher 
les autres statues de tomber dans le bassin. On répondra que l’art 
nest point pour les ignorants. Apparemment, car, si leur opinion 
comptait, on aurait des surprises. 

On aura néanmoins la bonne foi de constater combien en nos 
Salons le morceau tranquille, la figure assise et calme intéresse mieux. 
Il n'y a pas si longtemps, M. Suchetet arrivait d'un coup à la grande 
célébrité pour une exquise étude de femme couchée, la Biblis. La 
présente exposition des Champs-Élysées fournit au moins trois Biblis, 
j'entends des corps nus, étendus sans vie, et ce sont eux qui retien- 
nent. Bien plus, dans la répartition des encouragements, il est rare 
qu’une récompense soit allée à une composition tourmentée. C’est 
donc que l'opinion de Charles Blanc n’est point si dénuée de sens et 
qu'il faut en admettre la valeur. 

A ce point de vue spécial du calme et de la vraisemblance, le Caton 
d’ Utique de M. Labatut exprime une intention de mérite supérieur; 
il convient d'y joindre l’érudition étourdissante du nu, la belle tra- 
duction des chairs bosselées, et par endroits dévalées, de l'homme 
d'âge mur. Puis on y trouve une tension lassée de la physionomie 
dont l'intérêt dramatique n'est point pour nuire à l’ensemble de 
l’œuvre. Iln’y aurait guère à mettre en regard de ce morceau capital 
que là-bas le groupe michel-angelesque de M. Icard, Protection et 
Avenir, splendide masse de marbre grisâtre, peut-être inspirée trop 
naivement du grand patron italien, mais en tout cas admirablement 
appropriée à la décoration et à l'architecture. Encore dans le même 
ordre, avec sûrement plus de distinction et de finesse, ce serait 
M. Barrias qui resterait maitre. Sa dolente figure assise sur un cha- 
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piteau, et destinée au tombeau de l’architecte Guérinot, demeurera 
comme une chose très noble, aussi belle de pensée que de forme, 
délicate en tout point, et conçue dans une allure moderne infiniment 
recherchée. 

Voyez que les suffrages se sont arrêtés pour la plupart aux sujets 
paisibles, comme je disais, à la Madeleine au réveil de M. Péene, à 
l Amphitrite exquise de Déplechin, à la Première Douleur de M. Trenta- 
coste, à des Circés, à des Eves, à des Exilées, femmes debout, assises, 
accroupies, extatiques, avec à peine de contorsions et de gestes. Je 
mentionnais tout à l’heure l'influence de Suchetet. Voici trois ou 
quatre motifs différents d’étiquette, mais tous semblables de senti- 
ment et de pose: la Mort de Léandre par M. Bareau, la Fin d’un réve de 
M. Varenne, le Désespoir d’OEnone par M"? Ducrot. 

A ce genre «de tout repos » tiennent les compositions didactiques 
commandées par l'État, les figures historiques, la Calligraphie de 
M. Coutan pour la Bibliothèque nationale, |’ Histoire de M. Chatrousse, 
une Marguerite de Valois que M. Gauquié a précisément tirée de la plus 
médiocre effigie gravée de la princesse, avec certains anachronismes 
de costume fort notables; un Bayard de M. Croisy, un Duguesclin de 
M. Leclaire, toutes effigies trop facilement rencontrées pour auto- 
riser la fantaisie. Je souhaiterais que M. Leclaire vit le Duguesclin, 
authentique couché sur son tombeau de saint Denis, ou la miniature 
des Hommages de la Comté de Clermont; que M. Croisy détaillat pièce 
à pièce une armure de 1521. Tous deux resteraient stupéfaits de 
la comparaison. Puis ce sont les statues de personnages plus 
modernes, un Théophraste Renaudot, muscadin et moins camus que 
dans son portrait de Michel Lasne, œuvre de M. Charron pour la ville 
de Loudun; un Duhamel du Monceau l'Encyclopédiste, par M. Blan- 
chard; une M™ Roland par M. Carlier; un Casimir Perier par 
M. Marqueste, esquisse excellente et fort digne. Autant de besognes 
parfaites dans leur pratique, sauf que l’érudition s’y montre rebelle 
parfois et quasiment inutile et empêchante. 

Qu'on regarde en passant un petit bijou, un rien d'étagère, 
l'enfançon endormi de M. Eugène Robert; le sujet de tombeau par 
M. Sporrer; la jeune femme de M. Beer, travail fort mondain; 
l'Harmonie de M. d'Épinay, mème si l’on veut une jolie Phryné que 
le Tanagra de M. Gérome a quelque peu suggérée. 
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En regard de ces gens calmes, les autres s’ébrouent, épisodistes, 
chercheurs d’action, qui, suivant la doctrine de Carpeaux, estiment 
de bonne guerre les poses agitées, le jeu tapageur des muscles. Je ne 
parle point de M. Falguiére aujourd hui hors d’éloge, mais de 
M. Charpentier, par exemple, dont les lutteurs notent à son maximum 
Vinvraisemblance de la seconde éternisée, l'un d’eux faisant le chan- 
delier, tête en bas, jambes en l'air, et qui ne tombera jamais, qui 
restera ainsi toujours, à moins d’être renversé par un iconoclaste. Cela 
est un chef-d'œuvre, nul n’en disconviendra; dans les moindres 
parties vous ne trouveriez chose à reprendre. C’est la vie brutale, 
magnifique, froide cependant et déconcertante à cause du non-sens. 
On attend que ces hommes agissent, et ils faussent compagnie éter- 
nellement, ils promettent et ne tiennent pas. On les souhaiterait, eux 
aussi, à renversement pour l’honneur du vrai. 

La fixation illogique d’un acte rapide déconcerte en beaucoup 
d’autres œuvres. Il va de soi que le Triomphe de Bacchus par M. Bocchino 
souffre de ces arrêts brusaues dans la circulation naturelle. Le prêtre 
à bonnet pointu, fouaillé par une bacchante, va-t-il être fouaillé 
toute sa vie? Jusqu'à quand tournera sur elle-méme la femme tour- 
nesol de M. Axel Ebbe, laquelle est déjà incurvée outre mesure et 
hors d'équilibre tantôt ? Et le coltineur de M™ Nejberg, débarrassé 
de son fardeau quotidien, demeurera-t-il prostré de la sorte désor- 
mais, sans espoir ? J’ose à peine mentionner la belle femme de la 
cour des Tuileries sous Napoléon III, entr’ouvrant sa pelisse de four- 
rures pour-se montrer nue, et qui, si elle l’a réellement fait, n’a 
point du prolonger la séance outre mesure. Ce sont là des impossi- 
bilités, et dans l’espèce le bon sens est d'accord avec l’art pour n’en 
point admettre le caprice. On objecte que le jeu n’en est point neuf et 
que dès l’antiquité le statuaire a cherché le mouvement, témoin les 
frises du Parthénon, la Diane chasseresse ; que même sous Louis XIV 
le Roi-Soleil montait sur la place des Victoires un coursier équili- 
briste. Ceci prouverait tout au plus l'ancienneté du défaut de logique. 
D’essence la statuaire est pour l’immobilité et la froideur. Sa desti- 
nation lui impose des lignes sévéres, des contours sans trop de 
saillies. C’est donc, il le faut répéter, brusquer sa volonté que de la 
soumettre au fait divers, à la bataille et au brouhaha. La peinture a 
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pour oser ces choses un décor explicatif, un commentaire graphique. 
En sculpture, c’est la forme qu’on montre seulement, la parodie de la 


vie normale, et comme un être vivant ne saurait à perpétuité tenir 


certaines attitudes, la raison commande de les éviter dans cette 
parodie. J'imagine que le général Lassalle de M. Cordier, d’ailleurs 
accoutré insidieusement, eût fort gagné à tenir son cheval au pas. 
Rappelez-vous le La Riboisière d’une de ces années passées, si vrai 
dans son demi-repos, et à tout le moins si vraisemblable. 

Il s'ensuit qu'entre les chiens de M. Lecourtier, de M. Guillon, 
ou de M. Virion, arrêtés dans leurs stations sereines et alanguies, et 
celui de M. Liénard rongeant un os.-ou les cerfs de M. du Passage 
luttant à mort, ce sont les premiers qui plaisent, parce qu'ils ont de 
ces nonchalances trouvées par l’inimitable Frémiet, et qu’ils peuvent 
ainsi paresser des heures sans donner une entorse au possible. 
Certes en exagérant les théories on tomberait dans la « nature 
morne », suivant l’à-peu-près d’un maitre; mais en poussant la 
tendance contraire on confine de près au ridicule. Je ne me donnerai 
pas le malin plaisir d’insister. Il y a aux Champs-Elysées une foule 
de groupes grands ou petits, lesquels préteraient à gloser sur le 
chapitre. Ils ont d’ailleurs été jugés par leurs pairs qui les ont passés 
sous silence et laissés à leur tire-l'œil. 

Reste un genre un peu ingrat, que la multiplicité même de ses 
produits condamne par avance à l'indifférence et à la satiété, c’est le 
buste. Partout alignés en massacres, pétris de plâtre, de terre, 
taillés dans le marbre ou fondus en bronze, ces « fantassins de la 
sculpture » étonnent de leur nombre comme à Waterloo les Prus- 
siens de Blücher. Ils sont trop! Bien plus, ils sont trop d'excellents, 
de spirituels, de discrets, de bien parlants. On y reconnait les 
académies, la littérature, le monde et la ville. Quelques femmes sont 
jolies, beaucoup d'hommes sont laids, plusieurs enfants gentils et 
espiègles. Et puis il y a dans le tas un énorme talent prodigué, des 
intentions très malignes parfois, d’incomparables naïvetés. Ici c’est 
bien plutôt le modèle qu'on juge que non pas l'artiste. Celui-ci 
s’efface, il a subi les conseils, écouté les remontrances. On lui a 
ordonné des sourires, des jeux de physionomie, des accoutrements et 
des coiffures. Si le sculpteur garde sa personnalité et fait une œuvre 
d’art avec un buste, c'est que le modèle représenté lui est inférieur 
et s'est abandonné: c’est le cas le plus rare. Le bourgeois payant 
tient à son galbe; il l'entend d'une manière qui n’est pas toujours la 
plus sincère; il se rêve mieux que nature. De là bien des surprises 
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LES LUTTEURS, GROUPE EN MARBRE PAR M. CHARPENTIER. 


(Médaille d'honneur. — Salon des Champs-Elysées.) 
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en ouvrant le livret et en lisant les noms. Ah! le flatteur qui a mis 
des cheveux à Z°"! | 

L'artiste n’a pas pris sur lui de mettre des cheveux; on a voulu 
qu’il en mette, qu’il efface beaucoup de rides méchantes, qu’il arron- 
disse les épaules, et renforce des barbes claires. Faire besogne 
marquante là-dessus, c'est vouloir l'impossible; la plupart n’y tachent 
même point, ils se soumettent. Seuls les arrivés osent dire ce qu'ils 
voient, et ce qu'ils voient n’est pas expressément de premier mérite 
toujours. 

Conséquemment, tout en ressentant un chagrin de voir le jury se 
désintéresser de ces travaux ingrats, on a quelque envie de l’excuser. 
A peine M. Lefebvre pour un buste de Le Vavasseur, M. Hamar 
pour celui de M. Chanteaud ont attiré l’attention des juges. D’autres 
ayant à la fois tenté la figure et le buste ont passé à la faveur de la 
première, comme M. Weigéle. D’ailleurs, pour se prononcer en 
parfaite connaissance de cause sur le portrait, il faudrait connaitre 
chacun des modèles et savoir le caractère précis des physionomies. 
Voilà qui serait l’affaire d’un mondain répandu, et je ne saurais me 
targuer d’une science pareille. Au plus je saluerai d'anciennes 
connaissances : Olivier Merson, notre bon ami à tous, dont M. Dolivet 
a dit très bien ce qu'on le voit dans sa carrure solide de Breton, avec 
dans le regard toute sa bonté et sa fine ironie ; le Verlaine socratique 
_ de M. de Gaspary; H. Flamans, le publiciste distingué, par M. Mas- 
soule; un extraordinaire Michelet jeté à grands coups par une débu- 
tante, M!le Charlotte Monginot, laquelle a su arrêter juste à point son 
ébauchoir audacieux; un Grévin bonasse de M. Bernstamm, artiste 
du Musée Grévin ; un Édouard Drumont très chevelu et peu ressem- 
blant de M. Daragois ; une nichée jolie de poupons et de garconnets 
par M. Benet; et là, en excellente place, M. Jules Fontaine, lieutenant 
de vaisseau, présenté dans ses robustesses majestueuses par M. Ernest 
Dubois. 

Puis un lot d’exquises portraitures dues à desartistesarrivés : des 
bustes de M. Puech, de M. Croisy, de M. Crauck; une œuvre fort 
discrète et toute classique du vaillant Mathieu-Meusnier; le peintre 
Courtois par M. Beer; une incomparable tête de poète modeste par 
M. Falguière ; M. Fargon député, par M. Suchetet. On voudrait tout 
dire, mais en vérité c’est espérer l'impossible. Entre 300 pièces je 
n’en ai pas nommé plus de 30. 

Et dans ces 300 il y a quantité de jolies choses, des médaillons, 
des cires peintes, une virtuosité capable de voustenir la des journées, 
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s’il n'était pour l'instant de ton de courir à la peinture, tentatrice 
éternelle. Maison aurait la surprise de compositions mystique égarées 
là, un bas-relief tiré de Puvis de Chavannes par M. Stéphane Mony ; 


Se 


PREMIERE COMMUNION, STATUE EN MARBRE PAR M. DE SAINT-MARCEAUCX. 


(Salon du Champ-de-Mars.) 


des cires modernistes par M Signoret ou M. Cordonnier, 
polychromées à la mode florentine; des médaillons néo-stylistes de 
M. Hébert. Puis de M. Canonica, une religieuse assise à un balcon, 
travail mixte de marbre et de ferronnerie; une Esmeralda par 
M. André; un Bacchus enfant, mêlé à des séraphins — vous lisez 
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bien — par M. Vedder : autant de tentatives décadentes, nouveau 
jeu, qui sont le trait d’union entre les deux Salons, et par lesquelles 
la fusion se fera peut-étre un beau jour. 

Mon excellent confrère M. Edouard Garnier, qui étudiera ici 
même l’art décoratif aux deux expositions, aura sans doute beaucoup 
à glaner en cette place. Il y pourra voir quantité d'objets remar- 
quables, quelques figurines fort attachantes, des bas-reliefs de 
céramique infiniment seyants, une production très en progrès de 
pièces ordinairement traitées par les praticiens de l’industrie et qui 
gagnent à changer de mains. Mais, avantque de terminercet examen 
rapide de la sculpture aux Champs-Élysées, je voudrais joindre mon 
suffrage à celui du jury, en l’honneur des camées sardoines de 
M. Tonnelier, si merveilleux et si décisifs dans la carrière de l'artiste. 
La première médaille a trouvé là sa place toute naturelle. 

Là aussi est Roty, qui a bien un peu épuisé la gamme ascendante 
des admirations, et qui tout arrivé, tout honoré des plus hautes 
récompenses, reste fidèle à son petit coin des Champs-Élysées, et ne 
juge point indigne de lui le voisinage des humbles. Dans l’art du 
médailleur, Roty occupe une place toute particulière, parce qu’iln’est 
pas seulement un ciseleur incomparable de physionomies, un portrai- 
tiste spirituel et hors de pair, ilaparun merveilleux artifice substitué 
aux redites classiques des vieux maitres, toute une théorie nouvelle 
et bien moderne de revers décorés à la mode d'aujourd'hui, datés par 
le costume et par les accessoires, et qui ajouteront quelque jour cette 
curiosité à leur qualité supérieure de ciselure. A-t-il jamais dit chose 
plus adorable que, cette année, la Médaille de naissance, ou le Cinquan- 
tenaire de la maison Christophe? Ramenées à leurs dimensions les plus 
petites, ces compositions n’ont rien perdu de leur charme premier; 
elle sont purement des chefs-d'œuvre; il n'y faut rien ajouter 
d'autre. 

En étudiant de près ces ravissantes choses, une idée vient que 
réellement nous n’aurions jamais occasion meilleure de changer 
le type de nos monnaies. M. Philippe Gille en écrivait l'autre jour 
un mot discret dans son article sur le Salon. Sincèrement, la pro- 
duction à perpétuité de ce grand génie ailé et nu aperçu sur nos 
pièces de 20 francs, l’anachronisme qu’on y trouve, laisserait croire 
que depuis Bouchardon ou David la France n'a point fourni de 
médailleur capable. Si pour l’honneur et la révérence de la première 
République nous consentions à voyager en pataches, à garder nos 
fusils à pierre, à n’admettre en peinture que Gros ou Gérard, en 
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littérature que Bernardin de Saint-Pierre, l'Europe, dont nous redou- 
tons les sourires, ne manquerait pas de railler. Que l'Institut garde 
la tête de Minerve sur son papier, c’est chez lui de tradition ininter- 
rompue; mais nos monnaies ont connu autre chose que le génie 
dévêtu. Il y a eu le Napoléon lauré, le petit Louis XVIII en queue, 
le Charles X, le Louis-Philippe à toupet et à favoris, la République 
« en des tresses » de M. Oudiné, le second Napoléon couronné et 


DAGNAN-BOUVERET, BUSTE EN BRONZE PAR M, DE SAINT-MARCEAUTX, 


(Dessin de Vartiste. — Salon du Champ-de-Mars.) 


découronné;- reprendre après soixante-dix ans les conceptions 
bizarres des vieux anciens parait au moins une simplicité. Main- 
tenant que le gouvernement impersonnel n/inflige plus l'effigie 
du prince, il serait logique de monnayer le régime présent a la 
mode d’aujourd’hui. M. Roty n’aurait point à être guidé dans la 
circonstance. Nul doute qu’il ne fournisse un coin personnel, bien 
moderne, ni copié des autres, ni inspiré de quiconque, une œuvre 
enfin dont ses travaux derniers répondent par avance. Depuis long- 
temps la Banque de France a donné l'exemple qui a demandé à 
Baudry le dessin, et à Robert la gravure d’un type nouveau. Ima- 
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ginez-vous qu’elle en soit restée aux bons du Mississipi de M. Law, 
ou aux assignats du Directoire! 

Après M. Roty, M. Ponscarme vient, mais à respectueuse distance; 
M. Rault, dont un combat de cerfs est fort remarqué; M. Borrel; 
M. Alphée Dubois; M. H. Dubois. Et pour la gravure en pierres 
fines M. Hildebrand avec un camée sardoine représentant Andromède. 

Je signalerai aussi la résurrection d’un art du xvi® siècle, les 
cires modelées et peintes que M™ Florence Mezzara remet en faveur 
dans quatre gentils portraits d'enfants, et qu’elle a détaillées plus 
finement encore dans une Adoration en style italien, sur un joli 
théme de foi naive. ey 


> 


Par antithése, on dirait, 4 la production des Champs-Elysées, la 
sculpture du Champ-de-Mars groupe 4 grand’peine soixante noms 
d'artistes; réunis, ils montrent 137 sujets, différents de style et 
d'école. Voici qui met beaucoup d'air dans le jardin et laisse en 
pleine valeur chacune des œuvres. Est-ce à dire que la qualité prime 
et rachète la rareté des envois? 

A première vue, rien ne distingue expressément ce Salon de 
l’autre; ce sont des orientations pareilles. On y voit une égalité de 
besognes classiques et de produits nouveaux. Les imaginations y 
sont tour à tour calmes ou exaltées, avec l’évidente préoccupation 
chez certains de traduire en sculpture la pratique osée des peintres 
du plein air et de la vie brutale. Mais ceci-n’est point non plus une 
tendance dédaignée aux Champs-Elysées; l’exagération juvénile des 
moyens est tout aussi marquée là-bas qu ici même. D’ou l’étonnement 
d’abord ressenti de ne trouver au Champ-de-Mars rien qui souligne 
une nouveauté ou des indépendances notables. On cite M. Ringel, 
lequel entend son art à la façon d'Edgar Poë et qui a planté dans 
un bel endroit la figure idéale de la Réclame, une femme jaune, aux 
yeux de lynx, habillée de bandelettes et de bandages, sous intention 
malicieuse de troubler les âmes simples. Lui encore a accroché des 
masques d’hommes connus — on assure M. Charcot! — a un triangle 
égalitaire dont une mort hideuse occupe la pointe et le poéte Rollinat 
un des côtés. Entendez-vous bien la satire? Si l’on joint à ces étran- 
getés deux inexprimables loques signées de Me Claudel; je ne sais 
quelle sainte de la boheme défunte, taillée en plein bois, la Sainte 
Dèche de M. Bloch, et quelque histoire imprévue et improbable 
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intitulée Rayons (cire polychrome), vous aurez du coup épuisé le genre 
gai; vous n'aurez ensuite qu'une pature absolument bourgeoise et 
raisonnable. 

Ici est venu respirer librement M. de Saint-Marceaux, que les 
foules des Champs-Elysées génaient un peu. Ce sont en sa société de 
douces et romantiques sensations, tant de la petite communiante 
extatique, du buste puissant et florentin représentant Dagnan- 
Bouveret en armure (?), de la Jeanne d’Arc médiévale, cuirassée, très 
étudiée dans son archéologie, d’un buste intitulé Langueur et tiré de 
Della Robbia, toutes choses révélant une souplesse précieuse, un 
féminisme très mondain, une érudition impeccable. En haut du grand 
escalier, un buste de Meissonier accuse mieux encore la belle sincé- 
rité de cet art délicat, si bien en puissance de dire même les physio- 
nomies les plus fugitives. Auprès de lui, qui pourrait-on bien 
mettre? M. Injalbert si l'on veut, encore que plus papillonnant, 
moins assuré de lui, et visiblement attiré dans ses figures ou ses 
bas-reliefs par les petits maitres du xvirr® siècle. Peut-être aussi 
M. Bartholomé, un grand artiste charmeur, qui a tranché par le 
milieu du corps Me Salle, de l'Opéra. « Ca la Guimard? disait 
devant un buste un rat du corps de ballet croqué par Édouard de 
Beaumont, une fameuse danseuse. On ne lui a seulement pas fait de 
jambes! » 

Dans la note de puissance on admire beaucoup le Jardinier de 
M. Baffier, les Bälisseurs de villes de M. Van der Stappen, conçus à la 
façon de Millet, sobrement; les Puddleurs de M. Meunier, visible- 
ment poussés à l’exagération bestiale; des bas-reliefs austères par 
Mr Cazin, abandonnés à des impressions très franches de force et 
de sérénité. Sur des volontés moins écrites et plus normales, le Baiser 
del Aieule par M. Dampt, l’Amitié de M. Lenoir, le Badinage d'Eriksson. 

Enfin des bustes : un Bastien-Lepage ébauché par Rodin, morceau 
splendide; un Aman-Jean par M. Dampt, à cire perdue; un homme 
superbement laid par M. Leduc; la portraiture fouillée, modeste, 
toute de jeunesse et de respect, d’une femme âgée, par M. Marcel 
Jacques; le médaillon de Fix-Masseau par M. Blondat; un paysan et un 
Coquelin par M. Bourdelle; un bébé par Lenoir, et Auguste Barbier 
par M. Tony Noël. 

Pour prendre congé, deux artistes particuliers et originaux. L'un 
qu’on regarde pour la curiosité du fait, à cause de ses statuettes de 
cire, longues, étroites, sanglées, pauvrettes, M. Vernhes; l’autre 
qu'on recherche pour la cranerie peu commune de ses grès cérames, 
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badigeonnés d'un vernis luisant comme un cirage, M. Leduc, un 
novateur, plutôt un décorateur, en tout cas un bien doué, qui a voulu 
tenter « autre chose » et qui a réussi. 


En résumé et quoi qu'on en veuille écrire, l'esprit général de l’art 
français est à cent ans de distance un peu ce qu'il était sous la 
Révolution française. On y soupçonne le pareil dédain des succès 
immédiatement antérieurs, et quelque latent besoin de revenir très 
loin en arrière. Lorsque David réinstallait l’antiquaille chez nous, et 
les Romains et les Grecs, faisait-il autre chose que nos symbolistes ou 
nos mystiques retournant aux quattrocentisti et aux primitifs du 
moyen-âge ? On objectera que toute notre école d'aujourd'hui n’en 
est pas encore à l’embrigadement radical. Certes non, mais il se 
faut garder de trop d'assurance. Moreau le Jeune, qui valait 
en personnalité et en originalité bien de nos meilleurs artistes, a 
fini dans l'antiquité raide et vilaine; on ya vu tomber les uns après 
les autres plusieurs talents joyeux qu’on ett pu croire à l’abri de 
cette sottise. Donnez-vous garde que le préraphaélisme torture en cet 
instant nombre de récents enthousiastes du plein air ; ils en ont 
cette inquiétude dont l'âme artiste se sait très mal défendre. Et 
n'est-ce point chose navrante que nous autres, doués excellemment, 
capables d’être nous et seulement nous, eussions de siècle en siècle 
subi tant de néfastes influences? Quand fûmes-nous les premiers ? 
Quand Fouquet disait les gens et les paysages de Touraine, sans 
consulter les Italiens; quand nos vieux sculpteurs jetaient des 
statues françaises aux porches des cathédrales et sur les tom- 
beaux. Lorsqu'on rencontra des bonnes gens de métier comme les 
Colombe, comme les Clouet, des naïfs, dédaigneux des éruditions 
ultramontaines, point bernés de littératures décadentes, seulement 
occupés à traduire ce qu'ils voyaient dans toute la candeur de leur 
esthétique pieuse. Mème sous Louis XIV, quels furent les meilleurs, 
sinon les portraitistes, et sous Louis XV les vignettistes, tous 
chroniqueurs ingénieux de notre vie, et peu soucieux d’écrire l’his- 
toire de France en langage romain? Les renaissances n'ont au 
fond rien produit de durable chez nous, sauf peut-être cet indéra- 
cinable besoin de s'inspirer que nous aurions pu croire mort et qui 
s'en va tantôt reprendre de plus belle. Bien! si l’on retourne à l’art 
national, comme fit le romantisme, mais si, assouplissant cruelle- 
ment nos tempérament à nos goûts, nous estimons galant de chercher 
des inspirations ailleurs, voilà qui n’est plus raisonnable, ni décent. 
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Pourquoi ne pas exécuter ce que l’on voit, dire ce que l’on sait, 
prendre sa date d’une période, y marquer sa place, abstraction 
faite de déduits savants bientôt démodés et ridicules? Il est cer- 
tain, et nul ne pourrait y contredire, que pour se donner une idée 
juste d'Alexandre le Grand ce n’est point à Lebrun qu'on Jira 
demander; on interrogera celui-ci sur Louis XIV ou sur les sujets 
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LE BAISER DE L’AÏEULE, ETUDE, MARBRE, PAR M. J. DAMPT. 


(Salon du Champ-de-Mars.) 


peints d’après nature. De même le Serment du Jeu de paume aura tou- 
jours le pas sur l’Enlèvement des Sabines. C’est affaire de bon sens 
et de raison. 

D'où il appert que les vrais sages lisent l’Iliade d'Homère et la 
Légende dorée de Jacques de Voragine, mais s’en vont tout de suite 
après mettre sur une toile M. Carnot en voyage, ou les arbres de 
Landemer, comme ils étaient fleuris en l’an de grace 1893. 


HENRI BOUCHOT. 
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TANAGRA 


DEUXIÈME ET DERNIER ARTICLE!) - 


Oublions, à présent, que ces fréles créa- 
tures d'argile étaient des objets du culte 
funéraire, et qu’on ne s’est pas mis d’ac- 
cord sur leur rôle. Ne voyons plus en elles 
que ce qu'elles sont aux yeux de tous, sans 
conteste : de très précieux monuments de 
l'art antique, et très différents de tout ce 
que nous connaissions jusqu'alors de cet 
art. 

Le premier mérite de la coroplastie de 
Tanagra est d’avoir, dans son œuvre, donné 
la place principale aux personnages et aux 
scènes de la vie ordinaire, et le second est de les avoir exquisement 
rendus. Grace à elle, le peuple entier de la petite cité béotienne, les 
habitants de ses maisons, les passants de ses rues défilent devant nous, 
moins grands certes, moins imposants, moins beaux que les dieux et 
les déesses de marbre, mais capables, tant ils ont de charme, de nous 
faire oublier un moment dieux et déesses, et, en outre, tellement 
vivants et vrais que nous avons l'impression d'un contact direct avec 


ces humains surgis de si loin et si peu pareils à nous. Femmes assises 
ou debout, en promenade ou à la maison; jeunes filles désœuvrées, 
se mirant, se parant; jeunes hommes allant au gymnase, montant à 
cheval, portant sur le poing leur coq de combat; gamins revenant de 


1. Voy. Gazette des Beaux-Arts, 3° pér., t. X, p. 5. 
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l’école, jouant ou se reposant après le jeu; esclaves occupés à des 
besognes diverses; bonnes vieilles servantes bercant des mioches ; 
acteurs comiques, sous tous les masques et dans tous les costumes; 
— la série des types représentés parcourt la société tanagréenne 
depuis les premiers rangs jusqu'aux derniers ‘; et il y faut joindre 
encore les caricatures, les sujets grotesques ou obscènes. C’est une 
image très réduite, mais fidèle, de cette société, surprise dans sa vie 
de tous les jours et à tous les instants du jour, copiée sincèrement, 
naïvement, sans aucune intention d’allégorie, sans nulle préoccupation 
de l’au-delà élyséen. 

Par rapport aux œuvres de la grande sculpture, les petites œuvres 
des coroplastes sont juste ce qu’étaient, par rapport aux dialogues 
élevés de Platon et aux sérieuses comédies, largement développées, 
de Ménandre, ces petites scènes comiques, ces bouts de conversa 
tion familière qu’on appelait les mimes, et où s exercait la verve des 
Sophron, des Xénarchos, des Hérondas. Le mimographe glane çà et la, 
dans la rue, à la maison, au tribunal, dans une boutique de cordon- 
nier, partout où il les trouve, les traits de mœurs et les mots de 
nature; il n’a pas ambition d’en composer un grand tableau, il se 
borne ade lestes croquis des caractéres et des situations que lui offre 
le train de la vie quotidienne; et même les charges bouffonnes où il 
s'amuse parfois, restent toujours fondées sur l’observation précise 
de la réalité *. — Pareillement le coroplaste (quand il cesse d’être 


1. On a un peu exagéré, je crois, en disant que les figurines du type masculin 
étaient très rares à Tanagra. Elles sont bien moins fréquentes, il est vrai, que les 
figures de femmes, mais non pas tellement rares. Comme elles sont d'ordinaire 
d'une qualité inférieure, les collectionneurs ne s'en montrent pas très friands, 
tandis que le Musée de la Société archéologique d'Athènes en possède un assez 
grand nombre. On dira : ce sont toujours (à part quelques statuettes de guer- 
riers) des éphèbes, non des hommes faits. Mais est-ce que la plupart des figurines 
de type féminin ne représentent point, pareillement, des jeunes filles ou de toutes 
jeunes femmes, plutôt que des femmes mires? Il semble qu'on devrait dire que 
les coroplastes de Tanagra s’en sont tenus, d’une façon générale, aux types jeunes, 
tant pour les femmes que pour les hommes. A quelques exceptions près, ils n’ont 
pas pris leurs modèles dans l’âge mur. En fait de vieillards, ils n'ont guére 
portraituré que des esclaves, le plus souvent avec une intention de caricature. 

2. Si nous en savions plus long sur les mimographes et leurs œuvres, nous 
trouverions probablement dans ce petit genre littéraire le sujet d'intéressantes 
comparaisons avec l'industrie des terres cuites, sans parler des vases peints. Les 
mimes étaient distingués souvent en deux catégories : les mimes sérieux (srovèxiot) 
et ceux pour faire rire (ye)oto:), ce dernier mot désignant surtout des bouffonneries 
et obscénes; les pivot ye)otot étaient donc l’équivalent exact des figurines grotesques 
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un simple manœuvre et que le sens artistique est éclos en lui) observe 
le monde qui l’entoure, le va-et-vient des gens; ici ou la, au hasard 
des rencontres, ses yeux sont frappés par un geste, une démarche, 
une attitude, un pli de voile, un penchement de tête, un sourire; sa 
mémoire d'artiste conserve, à son insu même, ces traits divers saisis 
en passant; et plus tard, quand il retirera du moule la petite figu- 
rine, lourde, sans forme nette, en quelques coups de pouce rapides, 
se souvenant de la réalité observée tout à l'heure, il donnera à cette 
argile banale et sans expression ce qui lui manquait : la personnalité, 
la vie. + 

Le monde féminin a.été particulièrement cher aux modeleurs de 
Tanagra. Ils l’ont étudié et reproduit avec une préférence marquée, 
et, par un juste retour, ils en ont reçu leurs plus heureuses inspira- 
tions. Nous pourrions ne connaître d’eux que leurs statuettes de 
jeunes femmes et de jeunes filles, et leur renom n'en serait pas 
diminué; car ce sont celles-là, entre toutes, qui leur ont fait ce 
renom. 

Les motifs n’en sont pas nombreux; l'on est surpris, en y regar- 
dant de près, de constater combien ils le sont peu. Cependant, à voir 
ces statuettes groupées ensemble, on ne ressent pas l'impression de 
la monotonie; et, à les étudier l’une après l’autre, on n’éprouve pas 
de lassitude. À chacune d'elles, l'attention se réveille, l'intérêt se 
renouvelle; et l’on admire davantage avec quelle sûreté de goût ces 
fins artistes, sans presque aucun effort d'invention, mais sachant 
qu'ils avaient à leur disposition l’inépuisable diversité des gestes, des 
poses, des allures, des physionomies, ont su différencier par des 
nuances à l'infini des sujets toujours les mêmes. Ainsi, pour ces 
jeunes filles qui jouent aux dés, aux osselets, à la balle, il y a tant 
de façons, également vraies, d’être animées à leur jeu et d'en suivre 
les phases, d’être redressées, ou penchées, ou agenouillées à demi! 


obscènes, qui se rencontrent en si grand nombre dans les tombeaux. On classait 
encore les mimes, d’après les personnages présentés, en pipor dvdpetor et pivot 
yuvaustot, Sur les neuf mimes qui nous sont parvenus, deux de Théocrite et sept 
d'Hérondas, il y'en a huit qui sont des piuot yuvarxetor, Si on pouvait être sûr que 
ce n’est point là un pur effet du hasard, et que, réellement, le mime à personnages 
féminins a été cultivé de préférence à l’autre, il y aurait dans ce fait une analogie 
de plus avec l’art des. coroplastes. Plusieurs des titres des mimes d’Hérondas 
serviraient très bien à désigner certains groupes ou figurines isolées en terre- 
cuite. 
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Pour ces jeunes femmes chez elles, il y a tant de façons d’être assises, 
de se regarder au miroir, d’être réveuses, de penser à quelque chose, 
de ne penser à rien! Et pour celles-ci, qui traversent l’agora ou se 
promènent par les rues, tant de façons de marcher, de porter la tête, 


JEUNE FILLE, 


(Musée du Louvre.) 


de manier l'éventail! Toutes ces combinaisons de lignes, ces multi- 
ples attitudes de nature, si voisines l’une de l’autre et pourtant 
diverses, les coroplastes les ont prises au vol, et ils y ont trouvé le 
moyen le plus sûr de ne jamais se répéter, en se copiant toujours. 
Habilement, ils ont varié les accessoires aux mains de leurs per- 
sonnages ; ils ont changé les têtes, les ont coiffées de cent manières, 
tressant ou lissant les cheveux, et les faisant, de la pointe agile de 
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leur ébauchoir, bouffer, onduler, mousser, puis sur ces têtes ajustant 
soit le large chapeau de paille, soit le kékryphale aux rubans entre- 
croisés, soit un simple bandeau, ou bien les couronnant de fleurs, ou 
piquant dans la masse de la chevelure des feuilles vertes, des baies 
rouges, des grains d'or. 

Pour l’arrangement du costume, surtout, ils ont montré la plus 
abondante ingéniosité. Ce n’est pas que ce costume soit compliqué, 
puisqu'il se réduit à deux pièces, le chitôn et Vhimation. Encore le 
chitôn ne peut-il guère être modifié. Mais l’himation offre plus de 
ressources : c'est proprement le vêtement à tout faire, à la fois châle, 
écharpe, manteau, voile; on le laisse couler derrière ‘le dos, en 
ne le tenant plus que par les pointes, on l’entortille autour des bras, 
on le rejette sur une épaule, on s’en enveloppe le corps entier, 
on en rabat un pan sur la tête et puis l’on le recroise devant le 
menton pour entourer le visage; bref, il y a mille façons de le 
porter, et qui sans cesse varient avec celles mêmes qui le portent. 
L'une a ramassé tout le devant du vêtement et le soutient sur 
ses deux poings un peu tendus, afin que les pans retombants ne 
génent point sa marche, et elle passe, vive et légère. Celle-ci, noncha- 
lante, la tête à demi détournée pour voir ou se laisser voir, serre 
d’une de ses mains les deux côtés de l’étoffe sur sa poitrine, et de 
l’autre relève distraitement quelques plis. Puis, voici une frileuse, 
au corps mince, aux épaules menues, qui s’est enveloppée tout 
entière, le corps, les bras, la tête, et plus rien d'elle n'apparait, 
si ce n’est, dans le capuchon improvisé, le sourire de sa bouche fine, 
ses joues allumées d’un peu de rouge, ses yeux bleus sous la mousse 
blonde des cheveux, et, à travers la demi-ombre où se cachent les 
oreilles, l’étincellement de deux boucles d’or. On n’en finirait pas de 
décrire tous les aspects que savait prendre autour d’un corps de 
femme, et manié par un goût de femme, ce simple carré d’étoffe 
qu'on appelle l’himation. Et il ne faut pas oublier combien ajoutait a 
cette diversité des costumes la diversité de leurs couleurs, lorsque, 
sur le chitôn et l’himation ensemble, la pourpre et le bleu, l’oret le 
violet, le blanc et le rose mélaient leurs teintes suivant la fantaisie 
du coroplaste. Mais, même sans les couleurs, qui trop souvent se 
sont évanouies, chacune de ces draperies garde ses traits dis- 
tinctifs; des plis de chacune d'elles s'échappe et rayonne un 
agrément de féminine coquetterie, toujours renouvelé. C’est pour- 
quoi, quand on parcourt les belles planches de l'Atlas publié par 
M. Heuzey ou de la Collection Lécuyer, en assistant à ce défilé sans fin 
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d’ajustements tous différents, en voyant aussi la riche variété des 
coiffures, et en retrouvant, dispersés ca et la, les éternels acces- 
soires de la toilette, — chapeaux, rubans, fleurs, éventails, — on a 
presque l'illusion, par moments, de feuilleter le Journal des Modes de 


=. Devirge 


JEUNE FEMME, 


(Musée du Louvre.) 


Tanagra... owi, une Mode Illustrée, — admirablement illustrée, — 
d'il y a vingt-trois siècles, et de Béotie! 

Il ne faudrait pas, cependant, prendre cette comparaison a la 
lettre. Les dames de Tanagra n'ont point connu ce qu’est pour nous 
la Mode. Car, si je ne me trompe, ce mot, au sens où l’on l’accepte 
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d'ordinaire, désigne l’ensemble des lois qui régissent le costume, 
lois passagères, mais qui, pour changer souvent, n’en sont que plus 
tyranniques pendant tout le temps qu’elles durent. Un vêtement 
qui est de mode est donc reconnaissable à ces deux signes : qu’il 
doit s’en rencontrer beaucoup de pareils dans le même temps, et que, 
passé un certain temps, il ne devra plus s’en rencontrer du tout. Or, 
le costume des dames tanagréennes (on pourrait dire des dames 
grecques, en général,) eut, au contraire, ceci de particulier 

qu'il subsista, sans changer, pendant des siècles ; et que, néanmoins, 
il ne s’en trouva jamais deux exemples absolument pareils. La raison 
en est que les pièces dont il se composait, et principalement l’hima- 
tion, n'étaient point, en soi, des vêtements: elles ne le devenaient 
que par l'usage qui en était fait. De tels vêtements, n’ayant pas 
de forme propre, n'étaient pas exposés à des variations; et, d’autre 
part, recevant leur forme momentanée du corps qui les portait, 
n'étant en quelque sorte modelés que par ce corps seul, obéissant à 
ses moindres mouvements, ils participaient véritablement à sa vie 
et à son expression ; et l’on comprend ainsi qu'un costume, qui était 
le même, en principe, pour toutes les femmes, prit, selon la façon 
d’être de chacune d'elles, une physionomie et un caractère dif- 
férents. Il y a donc, en somme, dans cette diversité des arrange- 
ments de draperies, moins d’ingéniosité, moins de calculs et d’habiles 
recherches qu’on ne le croirait au premier coup d'œil (et que je 
ne l'ai dit plus haut) : si les coroplastes ont varié avec tant de 
bonheur les costumes de leurs personnages, c'est simplement qu'ils 
ont reproduit en toute sincérité ce que leur offrait la nature. Ils 
se sont montrés grands artistes, sans rien inventer, mais seulement 
en copiant, parce qu'ils ont su rendre, avec autant de finesse qu'ils 
l’avaient sentie dans leurs observations quotidiennes, cette har- 
monie cachée qui unissait la draperie au corps drapé, et des 
deux faisait un tout animé de la même vie. Ce costume unique, sous 
le pouce de l’ouvrier, passe par les plus diverses et les plus délicates 
significations, correspondant aux attitudes, aux gestes, aux airs de 
tête, à l'être intérieur du personnage. Tel himation est d’une 
ampleur et d’une gravité matronales; et tel autre prend la chasteté 
d’une virginale mousseline, d’un voile d’innocence; à moins qu'il ne 
devienne écharpe molle et voluptueuse, glissant d’une poitrine 
découverte. S'agit-il de représenter une danseuse tourbillonnant 
dans un nuage de cette gaze transparente qu’on appelait « de lair 
tissu », l’argile pétrie se fait légère, flottante, inconsistante, se fond 
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dans une ivresse de tournoiement. Et voici, à côté, une jeune femme 
assise, image de réverie triste ou de lassitude douloureuse : sur elle 
et autour d’elle les longs plis de sa draperie s’affaissent, comme 
accablés '. 


Aussi ce petit monde en terre cuite est-il de la plus saisissante 


FEMME ASSISE, 


(Musée du Louvre.) 


vérité ; on sent derrière lui le vrai monde humain qui a été son 
modèle ; et l’on regrette de ne pouvoir point remonter des portraits 
aux originaux, de ne pouvoir mettre sur ces figures leurs noms, que 
nous ne connaitrons jamais. Supposons, par exemple, que Xénophon 
eût placé à Tanagra la scène de l’Économique et qu'il ett fait de la 
femme d'Ischomachos une Tanagréenne. Parmi ces statuettes, on en 


1. Voir, dans le Dictionnaire de l'Académie des Beaux-Arts, l'article Draperie 
rédigé par M. Heuzey. 


X. — 3° PÉRIODE. 47 
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aurait vite découvert quelques-unes qui seraient, à nos yeux, l’image 
de cette charmante et grave jeune femme, proposée en modèle aux 
épouses antiques, ménagère accomplie, affectueuse et intelligente 
compagne de son mari. J'en connais une au moins dans les vitrines 
du Louvre. L'artiste l’a prise debout, dans un mouvement de marche 
calme. Elle est vêtue d’un chitôn rose et bleu et d’un himation bleu, 
bordé d’une large bande d'or. Un pan de l’himation est posé sur sa 
tète, de manière à l’encadrer, et le visage recule modestement dans 
la demi-ombre de ce voile bleu à bande dorée, comme au fond d’une 
niche cerclée d’or. La pointe des pieds fin chaussés sort à peine de 
dessous les plis trainants du chitôn. Les bras et les mains sont 
cachés; mais, à travers la souple étoffe, une des mains tient l’éven- 
tail bleu et or, aux couleurs du costume. Tout, dans cette figure, la 
dignité simple de l'attitude, l’aisance du geste, l'élégance sans 
recherche des plis des vêtements, et jusqu’à la sobre richesse du 
coloris, tout concourt avec l’air de jeunesse réfléchie et la grâce 
sérieuse du visage, à donner l'impression d’on ne saurait dire quel 
épanouissement de charme, à la fois grave et doux. Il ne peut y avoir 
de plus parfaite réalisation plastique de l'idéal portrait, tracé par 
Xénophon, de la femme d’Ischomachos. — Faut-il indiquer un autre 
exemple des concordances de cette sorte? Que l’on regarde ces deux 
ou trois jeunes femmes, la mine évaporée, le nez au vent, toujours 
riantes, toujours parlantes : on y reconnaitra le type exact de ces 
perruches jacasseuses et potinières, — très gentilles pourtant, — 
dont on entend sonner le bavardage creux dans certains des mimes 
d’Hérondas et de Théocrite. 

Sidiverses que soient les physionomies de ces jolies personnes, elles 
ont toutes en commun la grace, une grace délicieuse. Ce mot de 
grace revient sans cesse aux lèvres, dès qu’on parle d’elles; c’est le 
premier mot, et le dernier, de nos jugements sur elles. Mais il 
importe de préciser ce que l’on doit ici entendre par ce mot, aux 
multiples nuances. — Nous avons derriére nous, dans notre histoire 
nationale, un siécle qui, en art, a été proprement, exclusivement, le 
siécle de la grace. Cependant la grace de Watteau est-elle la grace 
des coroplastes de Tanagra? Il semble bien que non. La grace du 
xvinl’e siècle, pour fine et savoureuse qu’elle soit, a au moins un petit 
défaut, qu’on peut n’apercevoir pas avec netteté, mais qu’on ne peut 
s'empêcher de sentir : elle n’est pas toujours parfaitement simple et 
naturelle. Les historiens attitrés de l’art et des modes de ce siècle. 
MM. de Goncourt, se résignaient 4 l’aveu indirect de ce défaut, 
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quand ils forgeaient le mot « gracieusé »'. Car « gracieusé » n’est 
pas gracieux tout court; c’est gracieux avec quelque recherche, avec 
une pointe de mignardise et d’afféterie. Il est indéniable que cette 
grâce du xviri° siècle laisse percer quelquefois l'effort et l’artifice ; 
quelle est un peu compliquée, chargée d'accessoires, fanfreluchée ; 
qu’elle est trop faite pour le monde, qu’elle aime trop paraître spiri- 
tuelle et raffinée, et qu’ainsi elle garde, jusque dans la peinture et la 
sculpture, des intentions trop littéraires. 

La grâce des figurines de Tanagre est d’une qualité plus haute. 
D'abord, elle est surtout d’ordre plastique. J'entends par là qu’elle 
résulte essentiellement de la forme donnée à la matière et non du 
sujet traité; qu’elle est toute dans les lignes du corps, telles que l'œil 
les perçoit, indépendamment des interprétations que l’esprit en peut 
fournir. Il y a certaines de ces statuettes, dont le geste ou l'attitude 
ne se laisse pas bien expliquer ; il nous semble qu'elles sont engagées 
dans une action, nous ne savons laquelle. Mais qu’avons-nous besoin 
de le savoir? Si ces attitudes s’arrangent assez heureusement pour 
enchanter le regard, si ces gestes donnent au corps un rythme qui 
fait la joie de nos yeux, que demandons-nous de plus? Du moins les 
coroplastes n'ont pas voulu davantage. Leur admirable instinct 
d'artistes les a avertis que la première des beautés, dans leur art, 
est la beauté des formes et des lignes, et que celle-là se suffit à elle- 
même : ils n’en ont point cherché d'autre. Aussi la grace de leurs 
mignonnes créations n’est-elle point si insaisissable, si indéfinissable 
qu'on l’a dit, à moins que ce ne soit à force de simplicité et de 
transparence. Et cette limpide et tranquille simplicité achève de 
Vélever au charme supréme, en nous communiquant l’intime certi- 
tude qu’une telle grâce n’est pas momentanée, mais innée, qu'elle 
n’est pas une pose cherchée et accidentelle, mais qu’elle est la nature 
même. Notre jouissance se complète d’un sentiment d’absolue sécu- 
rité : nous sommes assurés que ces exquises personnes sont à jamais 
incapables d’une attitude ou d’un geste qui ne soient pas de la plus 
juste élégance, et que leur grace ne saurait les fuir, étant due uni- 
quement au parfait accord et à l'harmonie irréprochable de toutes 
les parties de leur être. Elles sont donc, malgré leurs dimensions 
exiguës et l'humilité de la matière et le sans-façon familier des 
sujets, voisines, en vérité, des grandes œuvres de la sculpture anti- 


4. Ce mot revient fréquemment dans les trois volumes des Goncourt sur l’ Art 
au xviue siècle. 
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que. Beauté imposante des marbres ou des bronzes et beauté 
gracieuse des terres cuites, l’une et l’autre ont leur principe dans 
cette qualité, si prisée des anciens Grecs, et qu'ils exigeaient des 
jeunes filles à leurs jeux, comme des éphèbes au gymnase, comme des 
athlétes, qu’ils réclamaient aux temples construits par les architectes, 
comme aux œuvres des sculpteurs, — l’ewrythmie, qualité qui est, 
presque autant que plastique, intellectuelle et morale; car, ce qu’est 
la convenance dans les actions et les sentiments, l’ordre dans les 
idées et la conduite de l’esprit, telle était aux yeux des anciens Grecs, 
pour les lignes et les formes, l’eurythmie. ng 

Ajoutons que la grace des figurines tanagréennes demeure tou- 
jours marquée d’une véritable dignité. Elle est souvent presque 
sévére, sans sourire; et elle n’en est que plus attirante. Alors méme 
qu’elle sourit, elle reste retenue, et ne tombe point à cette grace pro- 
vocante, friponne, à dessous de galanterie, que notre xvin® siècle 
a tant aimée. On a remarqué encore que les caricatures et les sujets 
grotesques, si fréquents ailleurs dans les tombeaux, se sont trouvés 
en moins grand nombre à Tanagra. Plus rares aussi les danseuses, 
joueuses de flûtes, sonneuses de crotales, bateleuses glissant souple- 
ment leur corps nu à travers un cerceau, les amuseuses de toute 
sorte, les petites « souffre-plaisir » des nocturnales antiques. Elles ne 
manquent pas tout à fait, mais elles disparaissent dans la foule des 
autres. De cette foule, en somme, il se dégage plutôt une impression 
de sérieux et de calme. Derrière ce petit monde d’argile, on croit 
sentir la présence d'une société humaine bien réglée, à la vie pai- 
sible, modérée jusque dans ses moments de gravité par un bon goût 
instinctif. — Rappelons-nous, pour confirmer cette impression, le 
croquis rapide qu'a pris le voyageur Héracleidès des mœurs des 
Tanagréens en son temps. Il a trouvé, dans une cité riante, aux 
coquettes demeures, des habitants justes, droits, hospitaliers; 
simples de vie, malgré leurs richesses; ne demandant aucun gain 
au commerce, se contentant des produits de leurs terres. Il a admiré 
leur facilité généreuse à donner, leur éloignement de tout excès, la 
solide franchise de leur caractère; et il semble qu'il n’a dt se 
séparer d’eux et de leur ville qu’à regret. — Or, l’époque du voyage 
d'Héracleidès n’est guère éloignée de l’époque à laquelle sont attri- 
buées la plupart des terres cuites de Tanagre; et la société dont il 
a tracé le portrait ne diffère pas de celle dont les coroplastes nous ont 
transmis l’image. 


Image si fidèle qu’il ne faut plus un grand effort pour nous 
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donner nous-mêmes l'illusion de cette société — surtout de la société 
féminine — encore vivante et telle qu'elle s’offrit aux yeux d’Héra- 
cleidés. On peut bien, rendant la bride à l'imagination, grandir 


JEUNE FEMME. 


(Musée du Louvre.) 


jusqu’à la taille humaine ces minuscules statuettes, et les faire 
circuler, rien qu'un moment, dans l’antique cité relevée de l’oubli. 
Nous n’omettrons pas de leur restituer, au préalable, les couleurs 
de leurs vêtements, qui se sont évanouies à la longue ou se sont 
fondues en des teintes vaporeuses de pastel : il ne faudra pas craindre 
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de les leur restituer vives et brillantes; car ces chitôns bleus, ces 
broderies d’or, ces voiles de pourpre sont destinés à l’éclatante 
lumière; ils doivent passer le long des murailles luisantes de pein- 
tures, et entre les colonnes des temples ou des portiques, vêtues 
elles aussi d’une draperie, en stuc colorié, dont leurs cannelures 
sont les plis immobiles. Il faudra encore que nous redonnions à 
celle-ci son éventail, à celle-là son miroir ou son chapeau : tout cela 
est vraiment peu de chose. Ensuite, un peu de bonne volonté suffira 
pour que, dans une griserie légère de notre esprit, nous arrivions à 
les croire — une seconde — animées du souffle de vie, et que nous 
les voyions, ces femmes de Tanagra, soit chez elles, assises à l’ombre 
tiède des cours intérieures, s'amusant à leur toilette, ou bien, vers 
la fin d'une journée de soleil, sortant de leurs maisons l'éventail à 
la main, et marchant, fines et voilées, par les rues sèches de 
Tanagra la blanche *. 


Auprès de ces mortelles, les divinités que nous reconnaissons çà 
et là, parmi les terres cuites du même temps, n’ont plus un bien vif 
intérêt esthétique, à moins que, pour plaire, elles n’aient emprunté 
aux mortelles leur charme, et qu’ainsi elles ne se confondent presque 


1. On cite volontiers, à propos des figurines féminines de Tanagra, le passage 
suivant d'Héracleidès sur les femmes de Thèbes : 

« Les femmes thébaines, par leur taiile, leur démarche, le rythme de leurs 
mouvements, sont les plus belles et les plus distinguées de toutes les femmes de 
la Gréce... La partie de leur himation qui forme voile sur Ja téte est disposée de 
telle sorte que tout le visage semble être masqué: les yeux seuls demeurent 
visibles, mais le reste est caché par l’himation. Cet himation est toujours blanc. 
Leurs cheveux sont blonds et ramassés en touffe au sommet de la tête, — genre 
de coiffure qu’on appelle dans le pays euréèrov. Les chaussures qu’elles portent sont 
de couleur rouge, minces, peu montantes, sans talon, et si bien serrées qu’on 
croirait quasi que le pied est nu. Ces femmes, dans leur conversation, ne semblent 
pas du tout des Béotiennes; elles font penser plutôt à celles de Sicyone. Leur 
voix est un charme... » 

Il ne faut pas oublier qu’il s’agit ici des Thébaines, et que plusieurs détails de 
cette description ne s’appliquent pas aux statuettes de Tanagre : les femmes de 
Tanagre n’avaient pas adopté, pour se coiffer, la mode du )euréôtov; leurs chaus- 
sures élaient, non-pas rouges uniformément, mais plutôt blanches ou jaunes avec 
semelles rouges; leur himation n’était presque jamais blanc, mais bleu ou rose; 
enfin, si elles se couvraient la tête avec l’himation, elles ne s’en masquaient pas le 
visage. — Mais, ces réserves faites, il est toujours piquant et instructif de pouvoir 
mettre, à côté du portrait, tracé par Héracleidés, des Thébaines du nr siècle, les 
portraits en terre cuite des Tanagréennes du même temps. 
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avec elles. Pourtant, il y a une catégorie de ces figurines extra- 
humaines, à qui il convient de faire une place a part. C’est la troupe 
des Amours. 

Ils sont grands comme le pouce, quelques-uns suspendus en l’air 
et voletant, les plus nombreux marchant sur le sol, leurs petites 
ailes ouvertes et frémissantes. Ils sont trés occupés : ils portent des 
miroirs, des coffrets, des guirlandes; ils versent a boire; ils courent, 
. ils sautent; l’un d’eux s’arréte brusquement, le front penché, les 
yeux à terre, la main relevée au menton, de l’air de quelqu'un à qui 
il vient une idée; et d’autres, pendant qu’il réfléchit, traversent 
joyeusement l'espace, faisant des gestes, allant on ne sait où. Comme 
ils aiment avoir la liberté de leurs mouvements, ils sont peu vêtus 
d'habitude, bien qu’ils gardent toujours avec eux un bout de draperie, 
dont ils se font tantôt une courte chemise, tantôt une cape à coque- 
luchon, mais que le plus souvent ils enroulent à la diable sur leur 
ventre ou leurs bras, pour en être le moins possible gènés. Leur tête 
est couronnée d’un tortis de fleurs; leurs ailes de moucheron sont 
rouges, bleues ou dorées. Rien de plus ravissant que ces marmots de 
l’Olympe, créations toutes d’imprévu et de caprice, troussés en un 
tour de pouce, ébauchés seulement, aux contours indécis, mais d’une 
justesse de poses et d’allures inimitable. Notons que ce ne sont point 
là les Amours joufflus de Boucher, un peu trop rebondis et trop 
charnus vraiment, et qui semblent parfois des Silènes enfants. Ceux 
de Tanagra ne sont que potelés, et pas trop; il y a en eux plus d'esprit 
que de chair, plus de malice et de verve espiègle que de matière. 

Pour ces Amours de Lilliput, — ces Amours-mouches, si j'ose 
dire, — le nom d'Eros serait un trop grand nom. Ils ne sont que des 
*Epwtdeic, mot que le poète Remi Belleau, dans sa langue à la fois naïve 
et raffinée, a fort bien traduit : les « Amoureaux », les « Amourets ». 
Ils ne sont que la menue, très menue monnaie de l'antique Eros; 
moins encore : la descendance multipliée des deux anciens petits 
pages d’Aphrodite, qui s’appelaient Pothos et Himeros. Leur place la 
mieux appropriée serait dans une coquette édition des Odelettes 
anacréontiques : on les sémerait en vignettes, on leur donnerait la 
volée à travers les pages, on les ferait enjamber des marges dans le 
texte ; et ils paraitraient sortir naturellement de ces petites aimables 
pièces, l’Amour lié, l'Amour piqué, l'Amour mouillé. Ce sont eux aussi 
qu’on retrouve dispersés parmi les élégantes décorations des maisons 
pompéiennes. On connait cette peinture de Pompéi : la Marchande 
d'Amours : devant une dame assise (avec l'attitude et le costume de 
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plusieurs des terres cuites de Tanagra), une marchande tire de leur 
cage, par les ailes, comme elle ferait de tourterelles, trois minuscules 
Amours, qui ont l'air d’être un peu engourdis par leur séjour 
prolongé dans l’étroite prison; mais, un secouement de leurs plumes, 
et ils n’y penseront plus. — Ces Amoureaux de Pompéi et ceux de 
l’Anthologie et ceux en terre cuite sont tous, sinon de la même couvée, 
du moins de la même famille. Le sentiment d’où ils sont éclos était 
le même ici et là. C’est pourquoi on aurait tort de considérer les+ 
bambins ailés de Tanagra comme étant dus uniquement à la fantaisie 
personnelle et accidentelle d’un coroplaste. Ils sont quelque chose 
de plus. Ces gentillesses d'argile indiquent le commencement d’une 
évolution nouvelle de l'esprit grec. La poésie et l’art de la Grèce, 
après s’être tenues pendant des siècles dans lemonde des dieux, après 
avoir ensuite parcouru le cercle du monde réel, reviennent enfin, 
par un dernier détour, à la mythologie, — mais à une mythologie 
sans religion, factice et conventionnelle, qui n’est plus qu’un prétexte 
à jeux d'imagination, à développements spirituels, à galanteries de 
poètes, à badinages d'artistes. Bref, les Amourets de Tanagre 
annoncent que |’Alexandrinisme est déjà né. Et-ainsi se révèle 
encore le lien, signalé plus haut, qui unit à la société contemporaine 
l’art des coroplastes : dans leur métier et avec leurs ressources 
propres, ils ont reflété, sans s’en douter, la pensée et les tendances 
de leur époque. 


Qu’étaient donc ces artistes? Les plus humbles de tous. Même, 
leur modestie aurait rougi de cette appellation d’artistes qu’aujour- 
d’hui nous leur prodiguons. Le nom d’aucun d’entre eux n’a survécu: 
alors que nous connaissons tant de peintres de vases et de simples 
potiers de l’Attique, nul des modeleurs tanagréens n’a signé ses 
œuvres. Du reste, les anciens Grecs étaient loin de s’extasier, comme 
nous, devant ces « faiseurs de poupées ». Isocrate, quelque part, 
ayant besoin d’une comparaison propre à frapper les esprits, s’est 
avisé de celle-ci : « Oserait-on, par exempie, comparer Phidias à un 
coroplaste ? » Phidias et un coroplaste! autant dire le cèdre et 
l'hysope : telle était la pensée d’Isocrate. C’est pour les gens du 
peuple que travaillaient ces obscurs ouvriers, qui eux-mêmes étaient 
du peuple; et c’est au marché, non dans de riches boutiques, que se 
débitaient leurs produits. 
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Qu'on ne se les représente pas cherchant à loisir, dans la paix de 
l'atelier, d’heureux jets de draperies, ou combinant en pensée des 
attitudes harmonieuses. Le loisir pour ces recherches leur man- 
quait; ils devaient avant tout gagner leur vie, et, puisque les 
mhdopara rot se vendaient quelques oboles seulement, il leur fallait 
en fabriquer beaucoup en un jour. La rapidité du travail est, en 


* 


BATELEUSE. 


(Musée du Louvre.) 


effet, très sensible dans leurs œuvres : bien des parties en sont 
négligées; les mains et les pieds surtout sont généralement demeurés 
informes ; et çà et la on relèverait aisément des fautes. Mais qu’im- 
portent ces fautes et ces négligences dans le détail, si de l’ensemble 
rayonne la vie, si de cette terre pétrie arrive à nos yeux comme une 
caresse de grace! Qu'importe que telle figurine ne soit pas faite 
suivant les règles, si elle est divinement mal faite! Je dirais 
volontiers des coroplastes de Tanagra que, s'ils oublient quelque- 
fois, par précipitation, l'orthographe, il leur reste toujours — ce 
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qui vaut mieux — le style. N’insistons pas sur leurs faiblesses, 
qu'ils eussent réparées sans peine, s'ils lavaient voulu. Mieux 
vaut, pour notre plaisir, admirer avec quelle aisance et quelle 
maitrise leurs doigts, courant quelques minutes sur l'argile fraiche 
au sortir du moule, l'ont, par un enchantement, toute imprégnée 
du charme le plus délicat et en ont su pousser l'expression jus- 
qu'aux plus fines nuances. Mais en les admirant, ces enchanteurs, 
rappelons-nous combien était modeste leur condition et que, pour 
leurs contemporains, entre eux et les artistes du premier rang, il y 
avait un abime. Ainsi rapprochés du commun, ils n'en deviennent 
que plus intéressants, parce qu’ils nous font constater à quel point, 
chez ce merveilleux peuple grec, le gout artistique était répandu, et 
combien avait pénétré jusqu'aux classes les plus humbles le senti- 
ment de la beauté. Aujourd’hui, le public capable de goûter vraiment 
les belles œuvres de l’art (de quelque art qu’il s'agisse), se réduit à 
une infime minorité. Ce public, dans la Grèce ancienne, c'était tout 
le monde. Il est probable que, tout bien compté, chaque peuple a les 
artistes qu’il mérite : si les Grecs d'autrefois ont eu des Phidias et 
des Praxitèle, c'est qu'ils étaient dignes de les avoir. — Voilà ce que 
nous confirment, à leur façon, ces mignonnes figurines de terre cuite, 
dont les plus grandes sont à peine plus grandes que la main. 


Notre intérét pour elles se justifie donc par beaucoup de motifs. 
Ce sont elles qui nous ont conduits à l’étude d’une grande industrie 
populaire, fort mal connue auparavant. Elles ont fourni à la science 
archéologique, sur le problème de la religion des morts, une matière 
à discussions qui n’est pas près d’être épuisée. Elles ressuscitent sous 
nos yeux la société tanagréenne. Enfin, et ce motif seul suffirait, 
nous leur devons d’exquises jouissances. — J’ajouterai que le plaisir 
esthétique qu’elles nous donnent se nuance d’une sorte de tendresse. 
Nous les aimons plus tendrement, en raison de leur fragilité, de ce 
qu'il ya en elles de délicat et de périssable, et parce que nous savons 
qu’il s’en est fallu de rien que nous fussions privés de la joie de les 
connaitre. Les marbres les plus beaux de la sculpture antique ne 
nous procurent pas cette nuance de sentiment : ces marbres étaient 
destinés à durer, à se dresser éternellement dans la lumière; en 
subsistant, ils n’ont fait, en somme, que leur devoir (bien que la 
barbarie humaine leur ait rendu parfois ce devoir difficile). Mais 
elles, ces statuettes d'argile, si minces, si frêles, vouées à la nuit du 
tombeau, brisées le plus souvent quand on les jetait au fond de la 
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fosse, elles eussent dû périr sans retour. A peine nées, à peine 
fleuries de leurs couleurs, elles étaient enfouies sous la terre, pour 
ne plus reparaître. Un miracle nous les a rendues. Après vingt-trois 
siècles, leur charme limpide toujours les enveloppe, etleur grâce tou- 
jours les illumine, comme d’une lumière douce. 


HENRI LECHAT. 


LES OBJETS D’ART 


AU 


SALON DU CHAMP-DE-MARS 


Nous n’avons pas a reve- 
nir sur ce qui a été dit si 
souvent depuis quatre ans 
à propos de l’admission au 
Champ-de-Mars des objets 
d'art. En ouvrant large- 
ment ses portes aux céra- 


mistes, aux verriers, aux 
émailleurs, aux relieurs, 
aux ciseleurs et à tous les 
sculpteurs du bois et du 
métal, etc., la Société natio- 
nale des Beaux-Arts n'a 
fait que suivre une indica- 
tion donnée depuis longtemps et dont son aînée des Champs-Elysées 
avait eu le grand tort de ne pas tenir compte. 

Mieux que celles qui l’ont précédée, l’exposition actuelle montre 
d’une façon saisissante les résultats que l’on était, à juste raison, en 
droit d'attendre de l'adoption de cette mesure si libérale. Des maitres 
de valeur, heureux de penser que leurs œuvres ne seraient pas, 
comme dans une exposition universelle, perdues au milieu d'objets 
quelconques composant les classes de la terre, du métal, du bois ou 
du verre, certains d'être vus et appréciés par un public spécial, 
amoureux des choses d’art, ont fait des efforts considérables qu'ils 
n'eussent certainement pas tentés précédemment, et, pour n’en citer 
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qu'un exemple, nous assistons cette année à l’épanouissement d’un 
art nouveau, sinon dans sa forme, au moins dans l’application qui 
en a été faite, celui de l’étain, de même que l’an dernier nous avions 
eu, avec M. Carriès, une sorte de renaissance du vieil art du grès. 
C’est à dater de 1880, après l'exposition des arts du métal orga- 
nisée par l'Union centrale des Arts décoratifs, que l’étain commença 


SERVANTES DE FERME; SURTOUT DE TABLE EN ÉTAIN, PAR M. BAFFIER. 


(Salon du Champ-de-Mars.) 


à être apprécié à sa juste valeur. Jusqu’alors, à l'exception du plat et 
de l’aiguiére si connus de François Briot, considérés à tort comme 
des ceuvres.d orfévrerie exécutées en une matière qui était généra- 
lement considérée comme indigne‘, à part quelques pièces, depuis 


1, Les œuvres de François Briot ne sont pas, comme on l’a cru pendant long- 
temps, des répétilions de pièces exécutées primitivement en argent; l’élain, au 
moins pour les pièces dans le genre de celles de Briot et de Brateau dont nous 
parlons plus loin, demande une technique à part; il faut que les moules en 
cuivre dans lesquels sera coulé le métable fusible soient ciselés avec une perfection 
absolue sous tous lesrapports, de façon à éviter des retouches qui nuiraient à l’har- 
monie générale de l’œuvre. 
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longtemps classées, de Gaspard Enderlein, le maitre de Nuremberg, 
tout ce qui était étain paraissait avoir été dédaigné et personne ne 
semblait soupgonner le parti qu’en avaient su tirer les habiles arti- 
sans des xvi° et xvu’® siècles. Les cruches de corporations aux riches 
armoiries, les pots a biére, les hanaps, les écuelles a oreillons et les 
plats exposés en 1880, bien que d’un ordre inférieur, furent comme 
une sorte de révélation pour les amateurs et les artistes qui s’apercu- 
rent que humble métal avait des qualités puissantes de souplesse et 
de coloration. 

Les premiers se mirent alors à rechercher avec ardeur tout ce qui 
avait pu subsister en ce genre et, pendant quelque temps, pour nous 
servir de l’expression de Saint-Simon, « le feu se mit à la marchan- 
dise ». Malheureusement les belles pièces étaient rares; des salles 
d'office et des cuisines des chateaux ou des couvents, des fermes patri- 
moniales, des rendez-vous de chasse, l’étain, après la Révolution, 
était passé entre les mains des paysans pour aller plus tard dans le 
creuset du fabricant de cuillers, qui parcourait les campagnes, son 
fourneau sur le dos et ses moules dans un sac. Pendant longtemps, 
au moins dans certaines provinces, le vieil étain fut entouré d’une 
sorte de superstition : c'était le métal pur et sain par excellence, 
contenant, croyait-on, un fort alliage d'argent, et nous avons vu 
souvent, sur les bords de la Loire notamment, des vignerons, misé- 
rables, refuser l'offre qui leur était faite de leur payer huit à dix fois 
plus cher qu’au cours du jour le prix d’un plat ou d’une écuelle qu'ils 
apportaient au rétameur ambulant et dont ils surveillaient la fonte 
avec la plus défiante attention *. 

Les artistes, de leur côté, s'étaient mis à l'œuvre et quelques années 
plus tard, l’un d’entre eux, ciseleur plutôt qu'orfèvre, Jules Brateau, 
élève d’Honoré, qui, déjà, à l'exposition du métal de 1880, avait 
timidement montré comme premier essai, une petite assiette décorée 
sur le marli des signes du zodiaque, envoyait au Champ-de-Mars des 
objets qui le mettaient du premier coup hors de pair et lui valaient 
une médaille d'or justement méritée. 

S’inspirant de Briot sans le copier, il avait su créer un plateau 


4. C’est ainsi, entre autres, que nous avons eu le regret, en 1864, de voir mar- 
teler et fondre sous nos yeux, sans pouvoir le sauver, à quelque prix que ce soit, 
un superbe plat de 0,38 de diamètre, surmoulé évidemment sur une pièce d’or- 
fèvrerie et portant au centre, dans un riche entourage de rinceaux et d’entrelacs 
admirablement gravés en traits purs et vigoureux un écusson aux armes des Colbert. 
— « Can’ serait pus nou’ étain! » était l’invariable réponse faite à nos offres. 
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et une aiguiére qui, bien que rappelant par la forme et l’ensemble 
l’œuvre célèbre du maitre, étaient d’une conception et d'un style 
absolument personnels. C’était là une tentative hardie et qui méritait, 
à juste titre, d'être encouragée. Le succès qu’il obtint alors le poussa 
à persévérer et c'est ainsi qu'aux diverses expositions qui ont suivi, 
il a pu montrer des pièces variées dans lesquelles s’affirmaient 
chaque jour davantage les qualités d'exécution, d’ingéniosité et d’en- 
tente raisonnée de la valeur relative des reliefs, qui distinguent les 
moindres objets sortis de ses mains. 


LA MUSIQUE, BAS-RELIEF EN ÉTAIN, PAR M, CHARPENTIER. 
LI 


(Salon du Champ-de-Mars.) 


L’élan était donné. Après Brateau qui pour beaucoup d'amateurs, 
restera toujours et malgré tout un orfèvre, un ciseleur précieux 
et délicat qui devrait plutôt choisir l’or et l’argent pour l'exécution 
de ses œuvres, des artistes au talent plus large et plus vigoureux, 
Baffier, Charpentier et Desbois, séduits, eux aussi, par les qualités 
particulières de l’étain, tentèrent à leur tour quelques essais qui, 
dès leur apparition, furent accueillis avec faveur. 

Ils reviennent cette année, absolument maîtres de leur art, avec 
des œuvres plus nombreuses, plus étudiées, plus fortes,et l’étain, avec 


4. Ici la technique n’est plus la même; les élains dont nous parlons sont fondus 
au sable, absolument comme les bronzes, et l'artiste doit en retoucher lui-même 
les épreuves dont le nombre est forcément limité. 
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eux, règne aujourd hui en maître sur tout un côté de la galerie du 
Dôme central. 

C’est d'abord Baffier avec la pièce principale d'un surtout de 
table formé par deux jeunes servantes de ferme à lafigurerieuse, aux 
pieds chaussés de gros sabots, au corps souple et robuste, aux bras 
musclés des rudes travailleurs de la terre qui, des deux mains, tien- 
nent une lourde corbeille à fruits. C’est Desbois avec son buste de 
fillette d'une expression si charmante, d’un modelé si ferme et si 
doux tout à la fois; ses courges et ses bouteilles de chasse décorées 
avec une hardiesse étonnante d’Ondines et de Sirènes aux allures 
serpentines. C’est enfin Charpentier qui, mieux que personne, sait 
donner la vie au métal et dont l'exposition, qui ne comprend pas moins 
de douze numéros, étain ou bronze, montre, sous différents aspects, 
son talent énergique et sincère avant tout; nul, autant que lui, n’asu 
prouver le parti que l'on peut tirer de l’étain, soit qu'il l’emploie en bas- 
reliefs d’un sentiment exquis pour décorer les panneaux d’une armoire 
à layette, soit qu’il s'en serve pour reproduire, en des masques saisis- 
sants de ressemblance, la bonne et joviale figure de l’aimable docteur 
Suchet ou les traits si expressifs de son ami le peintre Hawkins, soit 
qu'il le modèle en vaisselle aux formes ingénieuses, souvent d'une 
délicatesse infinie, telles que ses pièces pour service à café, ou en pots 
à tisane ou à vin nouveau, couverts de figures d’une conception grave 
et forte et d’une exécution pleine de souplesse et de couleur. 

L’étain ne pouvaitavoir auprès du public et des amateurs de meil- 
leurs avocats que les artistes sincéres et convaincus dont nous 
venons de citer les noms, et sa cause, grâce à eux, est aujourd'hui 
largement gagnée. 


Deux autres manifestations d’art se sont également affirmées 
cette année d’une façon plus intéressante et plus accentuée que par 
le passé: la céramique avec l'emploi exclusif des couleurs de grand 
feu et la reliure avec ses mosaïques polychromes. 

En céramique, à côté des fidèles habitués du Champ-de-Mars dont 
nous n’avons plus à nous occuper ici, nous avons à signaler quelques 
exposants nouveaux et, parmi ceux-ci, les habiles artistes de Copen- 
hague et leurs peintures sous couverte; Albert Dammouse avec ses 
faiences à émail stannifère et ses émaux au grand feu; Dalpayrat, 
dont on avait pu apprécier les grès lors de l'exposition particulière 
qu'il fit au mois de décembre dernier à la galerie Georges Petit avec 
son regretté collaborateur, Voisin-Delacroix, mort depuis, et surtout, 


LES OBJETS D’ART AU CHAMP-DE-MARS. 145 


Thesmar, qui a réussi à appliquer sur la porcelaine ses émaux trans- 
lucides cloisonnés d'or. 


Jamais, mieux qu’à l'exposition actuelle, malgré la petite place 


VASE CLOISONNE D’OR SUR PORCELAINE TENDRE, PAR M. THESMAR, 


(Salon du Champ-de-Mars.) 


qu'y occupe la céramique, on ne pourra étudier les résultats de 

l'évolution qui a commencé à se produire depuis dix à quinze 

ans et qui est en train de bouleverser complètement, quoique 

d’une façon encore indécise cependant, les conditions d'existence 
X. — 3° PÉRIODE. 19 


146 GAZETTE DES BEAUX-ARTS. 


et de production d’une de nos plus importantes industries d’art. 

Nous avons eu déjà, ici même, notamment à propos de l'Exposi- 
tion universelle de 1889, l'occasion de rappeler les:causes et les pre- 
miers effets de cette transformation; nous avons dit comment on en 
était arrivé à condamner, à juste raison, le genre de décoration qui 
consistait à peindre à la miniature et à surcharger d’or la porcelaine 
qui disparaissait sous cette richesse factice. Les copies de tableaux 
de maîtres, peintes avec un soin minutieux, les fleurs et les feuillages 
dont on pouvait compter les moindres fibrilles, les plus petites ner- 
vures, n'avaient rien de décoratif et, surtout, rien de céramique. 
Elles auraient pu être tout aussi bien exécutées sur de l'ivoire, du 
parchemin, du bois ou du métal, elles y auraient produit le même 
effet, donné à l'œil la même sensation. On ne sentait pas que le feu 
avait passé par là. 

Aujourd’hui, au contraire, par suite d’un exclusivisme peut- 
être un peu ‘exagéré, on n’admet plus que les colorations pures, 
puissantes et solides, développées par le feu lui-même, faisant 
corps avec la porcelaine, cuisant à la même température, et, à l’ex- 
position actuelle, nous ne trouvons plus en présence, d'une part, que 
des couleurs obtenues au moyen du cuivre qui donne les flambés aux 
rouges intenses, aux bleus profonds et aux verts à reflets d’émeraude, 
et, d’autre part, des décorations peintes à l’aide d’oxydes métalliques 
assez résistants pour pouvoir supporter la haute température du feu du 
four sans se volatiliser. Le nombre en est encore assez restreint, mais 
les recherches faites en ce moment à Limoges par M. Peyrusson, 
ainsi qu'au laboratoire de Sèvres, permettent d'espérer pour un 
avenir prochain une palette plus riche et plus variée. 

Le Champ-de-Mars nous montre deux spécimens des plus intéres- 
sants de l'emploi de ces couleurs au grand-feu, le premier à l’exposi- 
tion collective des artistes de Copenhague, le second avec Albert 
Dammouse. 

Tous les amateurs de céramique, tous les amoureux de la porce- 
laine, ont encore présente à l'esprit la merveilleuse exposition faite 
en 1889 par la manufacture de Copenhague; ce fut de tous les, côtés 
un concert unanime d’éloges, bien mérités, d’ailleurs, par. la beauté 
de la matière, le ton fin et délicat de la pâte, la pureté de la couverte, 
la distinction charmante des formes. Quant à la décoration, elle était 
des plus simples; une mignonne souris ou une grenouille en relief 
sur les pièces blanches, une fleur, une branche de feuilles, un papil- 
lon ou une libellule en camaïeu, bleu rompu, d’un charme particulier 
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sur les poreelaings peintes, et c'était tout. Le succès fut grand et légi- 
time. 

Depuis 1889, la manufacture de Copenhague a fait de nouveaux 
efforts; elle a su attirer à elle des artistes de valeur et former des 
élèves habiles auxquels son savant chimiste, M. Engelhardt, a pu 
fournir une gamme singulièrement harmonieuse de couleurs de grand 


VASE DÉCORÉ AU GRAND FEU, PAR M. LUSBERG. 


(Salon du Champ-de-Mars.) 


feu. La décoration a pris un développement qu’elle n’avait pas alors, 
et quelques-unes des porcelaines envoyées cette année au Salon du 
Champ-de-Mars par les peintres danois sont véritablement remar- 
quables, non pas seulement à cause des difficultés vaincues et de leur 
étonnante exécution au point de vue céramique, mais encore et sur- 
tout sous le rapport de l’art. Tel est entre autres le beau plat de 
M. Heilmann, Lys, effet de nuit, véritable tableau d’un sentiment 
élevé, d’une harmonie douce et mélancolique, et qui peut, en même 
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temps, être considéré comme une des œuvres les plus parfaites de la 
céramique moderne. Nous ne saurions trop louer également le Soleil 
couchant de M. Lusberg, petit plat dans lequel on trouve des tons qui 
n'avaient jamais encore été obtenus au grand feu, l'Envolée de moi- 
neaux et la Branche de lilas, du même, ainsi que son Vase à poisson 
modelé en relief; les Corbeaux si vigoureusement dessinés et peints 
par M. Mortensen; le Géant et l’Effet de neige de M. Koog, le maitre 
au talent souple et varié, etc., etc. Il y a chez tous ces excellents 
artistes une note bien personnelle, admirablement servie par une 
matière riche et précieuse entre toutes. 

Les porcelaines exposées dans la vitrine de M. Danse nous 
montrent les couleurs de grand feu sous un tout autre aspect que 
celles des peintres de Copenhague. Autant ces derniers sont généra- 
lement discrets et l’on pourrait même dire réservés dans l'emploi de 
leurs couleurs aux tons un peu rompus, autant celui-ci est énergique 
et vigoureux, demandant aux oxydes qu’il emploie avec une rare 
intelligence de la valeur relative des,tons, tout ce qu’ils peuvent 
donner, et cela sans brutalité et sans sécheresse. Ses deux assiettes 
peintes sous émail sont les essais d’un véritable céramiste, passionné 
pour son art, et pleines de promesses pour un avenir prochain. Ces 
mêmes qualités de coloriste et de décorateur se montrent également 
dans les différentes pièces d’un service en faïence à émail stannifère 
qu'il expose pour la première fois. Sur leur émail, d'une apparence 
solide et d'un ton laiteux chaud et agréable, les fleurs se dessinent 
avec une vigueur et une franchise de coloration qui n’dte rien à 
l'harmonie générale; elles sont, en outre, ce qui est généralement 
assez rare dans les faïences, posées à la place exacte qu’elles doivent 
occuper pour ne pas alourdir la forme. C’est bien là une œuvre con- 
cue etexécutée dans tous ses détails par un véritable artiste; on sent 
que tout se tient dans ce service d'une ordonnance si complète et si 
bien raisonnée, depuis les pièces de surtout exécutées d’après les 
modèles de M. Hexamer, jusqu'aux moindres pièces et aux plus simples 
assiettes. Nous signalerons également dans la vitrine de M. Dam- 
mouse quelques, grès aux colorations chaudes et vibrantes qui mon- 
trent que rien de ce qui touche à la céramique n'est étranger à cet 
habile et consciencieux artiste, dont nous avons eu plus d’une fois, 
du reste, l’occasion de signaler les délicates porcelaines. 

Comme M. Dammouse, M. Delaherche est un merveilleux céra- 
miste doublé d’un loyal artiste. Usant d'éléments décoratifs qui tirent 
des hasards du feu leurs brillantes colorations et leur principal effet, 
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il semble cependant qu'il ne veuille rien laisser au hasard. Au lieu 
de prendre, comme la plupart de ses confrères, des vases quelconques 


PORCELAINES, PAR M. DAMMOUSE, 


(D’après un dessin de l’auteur. — Salon du Champ-de-Mars.) 


et de les recouvrir de ses émaux en laissant au feu le soin de leur 
donner l'éclat et la richesse, il en compose lui-même les formes avec 
une science parfaite du dessin et une entente extraordinaire des 
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reliefs, des courbes et des méplats, de façon à diriger pour ainsi dire 
à l’avance les coulures qui se produiront au feu et obtenir des effets et 
des harmonies voulus. 

Tout est à louer dans cette exposition où pas une note discordante 
ne se fait entendre, depuis les plus petits objets d’une vitrine qui ren- 
ferme quelques pièces d’une réussite exceptionnelle et dont deux, entre 
autres, sont de véritables bijoux, jusqu'aux vases d’apparat et aux 
ensembles décoratifs, encadrement de portes, jardinières, etc. 

En dehors des flambés et des colorations au grand feu, il nous 
faut signaler une tentative des plus hardies et des plus intéressantes, 
celle de l'application des émaux cloisonnés d’or sur porcelaine, par 
M. Fernand Thesmar. 

Dans un rapport adressé au ministre en 1874, au nom de la Com- 
mission de perfectionnement instituée près la manufacture de Sèvres, 
M. Duc, se faisant l'interprète d’un vœu exprimé par ses collègues, 
demandait que l’on cherchat un procédé de décoration de la porce- 
laine au moyen des émaux; c'était là, du reste, un problème depuis 
longtemps à l'étude, et les recherches et analyses commencées dès 
1847 par Ebelmen et Salvetat, sur les porcelaines chinoises, n'avaient 
pas en réalité d’autre but. Continuées alors avec plus d'activité, ces 
recherches aboutirent à la fabrication d’une sorte de porcelaine mixte, 
connue aujourd'hui sous le nom de porcelaine nouvelle, dont la cou- 
verte, différente de celle de la porcelaine dure, pouvait supporter 
l’application des émaux. Il y avait là, sous certains rapports, un grand 
progrès réalisé, mais le but que l’on avait poursuivi n’était pas tout à 
fait atteint, ou, du moins, pour beaucoup d'amateurs et de céramistes, 
ne donnait pas tout à fait les résultats que l’on en avait espérés ; 
les émaux perdaient de leur intensité et de leur transparence; 
souvent aussi ils étaient plus glacés, plus brillants que la couverte 
sur laquelle ils étaient posés, et il en résultait un manque d’harmo- 
nie du plus facheux effet. Le principe était bon, mais il fallait en 
chercher une application plus logique. 

C’est alors qu’un artiste pour lequel la pratique de l'émaillerie n’a 
pas de secrets, songea à transporter sur porcelaine le procédé de cloi- 
sonnage des émaux qu’il avait réussi depuis quelques années à pr ati- 
quer sans excipient et, pour ainsi dire, à l’état libre. Sans se laisser 
arrêter par les difficultés qu’il savait devoir rencontrer sur sa route, 
il se mit bravement à l’œuvre, faisant ses premiers essais sur des 
tessons que lui fournissait la manufacture de Sèvres. Dès le début 
il entrevit la possibilité de réussir et, malgré des insuccès sans 
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nombre et qui eussent découragé de moins passionnés et de moins 
convaincus que lui, il poursuivit courageusement ses recherches. Les 


RELIURE POUR L? © ART JAPONAIS » DE M. GONSE, PAR M. VICTOR PROUVÉ. 


(Dessin de l'artiste. — Salon du Champ-de-Mars.) 


quelques essais qui accompagnent le beau vase qu’il a exposé ne don- 
nent qu'une idée imparfaite des tentatives infructueuses qu'il dut 
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faire avant d'être assez maitre de son procédé pour arriver à réduire 
le nombre des feux, de façon à éviter les accidents de toutes natures 
qui se produisaient, souvent au dernier moment, sur une matière 
aussi délicate et l’on pourrait presque dire aussi capricieuse, que la 
porcelaine tendre. 

Le vase exposé actuellement par M. Thesmar n’est, en réalité, 
lui aussi, qu’un essai, mais déjà il fait entrevoir ce que peut donner 
dans un avenir prochain l'emploi de ce procédé absolument nouveau 
qui conserve aux émaux leur éclat, leur intensité et leurs chatoyantes 
vibrations. a 

Un émailleur du siécle dernier, Cotteau, de Genève, avait eu 
l’idée d'appliquer sur la porcelaine tendre de Sèvres, au moyen de 
fondants transparents, de petites plaques d’or repoussées et ciselées 
qu'il reliait entre elles par des guirlandes de perles en émaux de 
couleurs sur paillons; c’est par ce procédé, qui eut un énorme succès 
à cette époque, que fut exécutée la fameuse toilelte offerte à la Prin- 
cesse du Nord, femme de Paul If", lors de son voyage en France, 
dont tous les Mémoires et gazettes du temps ont fait un si pompeux 
éloge. Ces porcelaines, assez rares, surtout en France, sont désignées 
en Angleterre sous le nom de jewelled Sèvres. Mieux encore que les 
pièces de Cotteau, les porcelaines de Thesmar mériteront ce nom dans 
l'avenir. Ce sont bien, en effet, de véritables œuvres de joailleriequ'il 
exécute ainsi sur porcelaine, plus précieuses mille fois par leur haute 
valeur artistique que par l’or qui entre dans leur composition. 


Dans cette rapide revue où notre seul but est de signaler les 
tentatives nouvelles, nous devons appeler également l’attention de 
nos lecteurs sur les applications à la reliure des mosaïques en cuirs 
de couleurs faites récemment par deux jeunes artistes, MM. Victor 
Prouvé et Camille Martin. 

A notre époque où les bibliophiles — et c’est un exemple qui 
devrait être généralement suivi — s’attachent surtout à créer pour 
leurs confrères du xx°siècle des exemplaires exceptionnels des livres 
modernes, qu ils revétent de reliures originales n’empruntant rienace 
que nous ont légué les temps passés, on ne saurait trop encourager 
les efforts tentés en ce sens. MM. Victor Prouvé et Camille Martin 
sont entrés des premiers dans cette voie et les belles reliures qu ils ont 
envoyées cette année au Champ-de-Mars marquent un progrès réel et 
un art nouveau dans lequel ils trouveront certainement de nombreux 
imitateurs. Leurs mosaïques de cuirs de couleurs, serties d’un trait 
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vigoureusement accentué obtenu par les procédés de pyrochromie — 
dont notre habile collaborateur Henri Guérard a su tirer un si 
excellent parti dans les panneaux de porte qu’il a exposés dans la 
salle réservée à l’architecture — montrent peut-être parfois des 
oppositions de tons un peu trop brutales et qui nuisent à l’har- 
monie générale, mais elles ont, du moins, le grand mérite d’être 
originales, de ne rappeler en rien ce qui a été fait précédemment en 
reliure et d’être composées de façon à s'approprier d’une façon 
rigoureusement exacte aux ouvrages qu’elles habillent si richement. 
Plusieurs d’entre elles, notamment la reliure de l’Art Japonais de 
M. Louis Gonse, celles de l'Histoire de l'Art décoratif, de M. Arsène 
Alexandre, de l'Espagne, de Salammbô, etc., sont d’intelligentes 
compositions, d'un sentiment décoratif très complet, et, surtout, 
d'une valeur incontestable. 

La place nous manque pour parler comme elles le mériteraient 
des diverses œuvres exposées par nos habiles artistes : les porce- 
laines et les faiences de Chaplet aux notes si souvent imprévues; les 
grès flambés si francs de tons et d’un si solide aspect, mais parfois 
d’une conception un peu macabre, de Dalpayrat; les poteries 4 reflets 
métalliques de Clément Massier; les verres 4 plusieurs couches si 
délicatement ciselés de Reyen et de Léveillé; la ravissante pendule 
aux pensées, en bronze et marqueterie de bois, composée par M. de 
Montesquiou et exécutée par M. Emile Gallé; le dressoir incrusté de 
bois polychromes— Chemins d'automne — si harmonieusement composé 
et exécuté par le même M. Gallé, l'artiste distingué qui nous a envoyé 
également quelques verres dont un, plus particulièrement, — Chan- 
delle des prés, — montre, sous un aspect nouveau, le talent ingénieux 
d'un maitre que l’on ne sait plus comment louer. De tous ceux qu’a 
exposés M. Gallé, ce verre est certainement celui qui nous charme le 
plus, surtout par sa simplicité et sa belle ordonnance; il n’y a la 
aucun artifice de composition, aucune séduction d'or ou d’émaux; 
c’est l’œuvre simple et harmonieuse par excellence, mais d’un attrait 
tellement puissant que l’on ne saurait trop engager M. Gallé à con- 
tinuer ses recherches dans cette voie. 


Au- moment où nous terminons cette étude, nous apprenons avec 
un vif sentiment de satisfaction que l'État et la Ville de Paris ont 
fait cette année au Champ-de-Mars, plus peut-être que les années 
précédentes, de nombreuses acquisitions de ces objets d’art si dédai- 
gneusement exclus autrefois de nos expositions, et qui vont aller 
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prendre leur place au Luxembourg et dans nos musées spéciaux, 
affirmant ainsi la valeur incontestable et la vitalité féconde de notre 
art national. Tout nous fait espérer que l’exemple ainsi donné sera 

‘prochainement suivi et que les riches amateurs reconnaitront bien- 
tot quel intérét — et disons-le aussi quel profit — il y aura pour eux 
à admettre dans leurs collections les œuvres de nos modernes et cou- 
rageux artistes. Une coupe de Thesmar, un verre de Gallé, un étain 
de Brateau ou de Charpentier, un grès de Delaherche, peuvent occuper 
avantageusement leur place dans toutes lès vitrines et supporter sans 
faiblir tous les voisinages. 


: EDOUARD GARNIER. 


ALFRED DARCEL 


La mort d'Alfred 
Darcel a frappé du coup 
le plus cruel et le plus 
inattendu la rédaction 
de la Gazette des Beaux- 
Arts. Son rédacteur en 
chef l’a dit déjà‘ en 
termes émus, qui répon- 
daient aux sentiments 
de tous. Il désire qu’un 
nouvel hommage soit 
rendu à la mémoire de 
notre ami dans la revue 
même, et il a confié ce 
soin à un des anciens de 
la Gazette, non pas le 
plus capable sans doute de le juger et de le louer comme il le mérite 
mais celui qui a été ici même un de ses compagnons du premier jouret 
l’a pu de bonne heure apprécier. Séparés depuis, nous nous sommes 
plus d’une fois retrouvés sur le même chemin; nous nous sommes 
croisés à quelques tournants décisifs. Pourquoi faut-il, quand nous 
semblions faits pour nous rapprocher et nous réunir définitivement 
dans la communauté des études et des travaux, que nous ne nous 
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soyons plusieurs fois rencontrés que pour nous remplacer, et qu’au- 
iourd’hui encore je sois désigné pour parler de lui comme un succes- 
seur et, cette fois, pour lui adresser le supréme adieu? 

Quand Charles Blanc groupa les premiers rédacteurs de la Gazette 
des Beaux-Arts, il n’alla pas les chercher tous parmi les écrivains qui 
s'étaient fait un renom dans les journaux comme critiques d’art. 
Darcel avait déjà une spécialité. Il y avait longtemps qu'il avait 
quitté La Mivoie en Normandie, où il avait fondé, au sortir de l'École 
centrale, une fabrique de produits chimiques, pour se livrer tout 
entier aux études auxquelles il est resté fidèle toute sa vie. Depuis 
bientôt dix ans, il donnait aux Annales archéologiques de Didron 
des dessins tracés d’un crayon habile et des articles où il faisait 
preuve de connaissances très précises et d’un goût passionné pour 
l’art du moyen âge, qu’il appelait, non sans d'excellentes raisons, 
l’art français. Les Annales archéologiques étaient alors, on s’en 
souvient, une œuvre de doctrine à la fois et de polémique : c'était 
une tribune ou, si l'on veut, une chaire, où les apôtres de cet art 
enseignaient les principes et défendaient leur foi avec une grande 
ardeur et quelquefois un peu d'âäpreté. Darcel avait une chaleur 
communicative qui devait leur plaire; mais il n'avait aucune âpreté 
dans le caractère etil n'en mitjamais dans son langage. Ila contribué 
à ce recueil aussi longtemps qu'il a duré, tantôt par de simples notes 
où il faisait brièvement, mais à fond, la description d'un monument, 
tantôt par des études développées comme celle qu’il a publiée depuis 
en volume sur le Trésor de Conques, où toutes les pièces du trésor 
sont dessinées et analysées avec un savoir et un soin qui en font un 
ouvrage des plus précieux pour les archéologues. 

Parmi ses meilleurs travaux, il faut citer aussi l’Album de Villard 
de Honnecourt, publié en collaboration avec Lassus. 

En 1857, il était entré au Musée du Louvre, débutant en qualité 
d’employé supplémentaire aux appointements modestes de dix-huit 
cents francs. Il était déjà attaché au service des expositions; il le 
fut désormais au département des dessins, ‘dont M. Reiset était 
alors conservateur, et sous sa direction il eut à inventorier et à 
cataloguer environ 35,600 dessins, dont un grand nombre formaient 
encore des liasses inexplorées depuis que la Révolution les avait fait 
entrer dans le domaine de l’État. C'est ce qu’il a raconté lui-même, 
car il aimait à rappeler ce temps d'instruction féconde. « Avec quelle 
joie, disait-il plus tard,en face de la collection des Offices à Florence, 
nous découvrions, parmi untrop grand nombre de pièces sans valeur, 
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des dessins de maitres auxquels M. Reiset, avec la sûreté de son œil 
et sa profonde connaissance de l'art de toutes les écoles, savait 
donner un nom.» 

IL rendit les plus grands services quand il passa au Musée des 
Souverains, et ensuite à celui du Moyen Age et de la Renaissance, où 
il fut chargé du catalogue des faïences, puis de celui des émaux et de 
Vorfevrerie. Le premier n’avait pas encore été fait; il y avait du 
mérite à l’entreprendre, plus encore à y réussir, alors que beaucoup 
de bons ouvrages qui ont éclairé depuis des points obscursdel'histoire 
de la céramique, n’existaient pas. Le marquis Léon de Laborde avait 
fait une notice des émaux, à la fois traité et histoire de l’émaillerie 
qui avait promptement conquis en France et dans les autres pays 
une autorité incontestée. Il n’était pas sans péril, et cependant il 
était nécessaire de refaire cette notice sur un plan nouveau, moins 
didactique et plus conforme aux besoins des visiteurs du Musée, en 
s'aidant des recherches récentes et en introduisant les pièces entrées 
dans la collection pendant les dernières années. Pour lorfévrerie 
rien n'était fait : une courte nomenclature avec les numéros avait 
été seulement mise à la suite du catalogue des émaux. La Notice des 
émaux et de l’orfèvrerie par Alfred Darcel est devenue à son tour un 
livre dont ne saurait se passer aucun de ceux qui s'occupent de ces 
matières, et quand une réimpression est devenue nécessaire (il avait 
alors quitté le Louvre) on a pu se contenter d’un nouveau tirage, en 
y ajoutant,sous forme de supplément au catalogue?, les objets qui n’y 
étaient pas compris auparavant, parce qu'ils avaient été transportés 
au Musée des Souverains, et un petit nombre de pièces nouvelles. 

C'est au Louvre que j'ai vu pour la première fois Alfred Darcel, 
quand il travaillait encore au catalogue des dessins. Je venais, si je 
m'en souviens bien, examiner le recueil de Valardi nouvellement 
acquis. Ces précieux feuillets qu'ont couverts Pisanello et Léonard, 
avec quelle crainte je les touchais et quel respect pour ceux qui en 
avaient la garde! Hs me semblaient exercer le plus auguste des 
ministères. Je recueillais les paroles de M. Reiset comme des oracles. 
Appartenir à ce noble Musée et y apprendre sous un tel maitre! Le 
sort de Darcel me paraissait bien enviable. 

. Nous n’y devions jamais être ensemble; notre destinée a été de 
“nous suivre sans jamais nous joindre. Quand j’entrai au Musée, ce 


1. Excursion en Italie, 1879, p. 51. 
2. Notice des émaux et de l'orfévrerie. (Supplément par Emile Molinier, 1883.) 
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fut une sorte d’échange qui l’en fit sortir. Au mois d'avril 1871, 
M. Jules Simon, ministre de l’Instruction publique et des Beaux-Arts, 
me fit l'honneur de m'envoyer à la manufacture des Gobelins pour y 
réparer les désastres et y remettre l'ordre après les incendies de la 
Commune. J'y restai sept mois, sous l’autorité nominale du vénérable 
M. Chevreul, qui gardait, confiné dans son laboratoire des teintures, 
le titre d'administrateur provisoire. 

L'administrateur définitifne fut nommé qu’au mois de novembre. 
Ce fut Darcel; à lui revient l'honneur d’avoir mené à bien la réorga- 
nisation des ateliers et des écoles, le relèvement des bâtiments rui- 
nés, la reconstitution du musée des tapisseries. Pendant quatorze ans 
il a gouverné d’une main ferme et paternelle cette paisible et labo- 
rieuse petite population des Gobelins; il ne l’a plus quittée que le 
jour où il fut chargé de la direction du Musée de Cluny, en 1885, à 
la mort de M. Du Sommerard. 

Ce jour-là tout le monde applaudit au choix fait par le gouverne- 
ment, qui mettait dans sa place l’homme vraiment fait pour la rem- 
plir. Sa vie entière d’archéologue et d'administrateur l'avait pré- 
paré à sa nouvelle fonction. On peut dire qu’il y a fait — pendant 
un temps trop court — tout ce qu'on avait droit d'espérer, tout ce 
qu’on attendait de lui. Le Musée a été agrandi, ordonné, éclairci par 
un classement intelligent mis à la place de ce qu'on y appelait avant 
lui un « somptueux désordre ». Des acquisitions et des dons, quel- 
ques-uns provoqués par lui,ont enrichi les collections. Il faut au moins 
rappeler, parmi ceux qui font le plus d'honneur à son initiative, 
les belles épées du peintre Édouard de Beaumont et les portraits 
de Claude de Lorraine et de sa femme Antoinette de Bourbon, peints 
en émail par Léonard Limosin, achetés à l'hôpital de Joinville au 
prix de 45,000 francs; dans peu de jours, on pourra voir exposées les 
dernières acquisitions faites à la vente de la collection Spitzer, 
et tout le monde sera d'accord pour approuver le choix judicieux de 
Darcel, quia fait entrer dans le Musée les pièces qui lui convenaient 
le mieux. 

Il les connaissait de longue date, il les avait souvent vues et 
maniées dans les salons de la rue Villejust. Les lecteurs de la Gazelle 
des Beaux-Arts peuvent se rappeler ce qu'il a écrit en 1882 et 1888 
sur les ivoires, les fers, les cuirs et l’orfévrerie de cette collection. 
Qu'ils veuillent bien se souvenir encore de tant d’autres articles, 
dont l’énumération seule demanderait plusieurs pages, sur des 
sujets si variés, qui se suivent d’année en année dans les livraisons 
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de la Gazette : ils n’attestent pas seulement le dévouement de Darcel, 
toujours pret quand il y avait un service à rendre à la revue qu'il 
aimait; ils montrent sa curiosité toujours éveillée, abordant les 
matières les plus diverses, monuments anciens ou récentes décou- 
vertes, expositions publiques et privées, ventes de collections célèbres, 
livres nouveaux, avec une franchise, un bon sens, une bonne foi aux- 
quels on se livre sans résistance. 

Il a rendu compte ici de presque toutes les expositions où une 
place était faite à l’art ancien. Lui-mème, ila pris part comme orga- 
nisateur, et avec cette ardeur juvénile qui ne l’a pas abandonné jus- 
qu'à son dernier jour, à toutes celles de l’Union centrale des arts 
décoratifs ; il était membre de son Conseil et président de la Com- 
mission du Musée. Que ne lui a pas dû en 1889 la belle exposition 
rétrospective de l’art français au Trocadéro, dont il a rédigé le cata- 
logue ! 

Il conviendrait de parler aussi de celui de la Collection Basilewsky, 
et, en outre de l’Album de Villard de Honnecourt, l'architecte français 
du xur° siècle, de l’Art architectural, en France, publié en collaboration 
avec M. Eugène Rouyer, et des voyages en France et à l'étranger, 
dont Darcel a laissé des relations. Une mission qu’il remplit en 1860 
a produit cette description du Trésor de Conques dont j'ai déjà parlé, 
qui fut publiée d’abord dans les Annales archéologiques ; d’autres mis- 
sions l'ont conduit en Angleterre, en Espagne, en Allemagne, en 
Italie; il en a parlé d’abord dans le Journal de Rouen, sa ville natale, 
et ses récits sont devenus des volumes. Là il est plus voyageur, 
moins enfermé dans l'inventaire et la comparaison des monuments 
L qu'il allait chercher; j'engage néanmoins bien des personnes qui n'y 
songeraient pas peut-être à consulter ces souvenirs de voyage, pour 
avoir l'avis d'un antiquaire si expérimenté au sujet d'œuvres célè- 
bres sur lesquelles il n’acceptait pas les jugements tout faits et sur 
d’autres moins connues qu'il signalait au public. 

Mais je n’ai pas la pensée de suivre Darcel dans toutes les direc- 
tions où l’a poussé sa grande activité. Je n’ai touché qu’à quelques 
points où j'ai pu constater par moi-même combien elle avait été 
féconde. Partout où j'ai passé après lui, j’ai vu qu’elle avait produit 
de bons fruits ; je vais le savoir mieux encore dans ce dernier poste 
où je suis appelé après lui et où il ne sera pas remplacé. 


E. SAGLIO. 


REYNOLDS EN ITALIE 


(DEUXIÈME ARTICLE. !) 


trait, fut inférieur dans l’histoire, où 


part. Lui-même se déclarait peu satis- 
fait des compositions du vitrail qu'il 
fit pour le Nouveau-Collège d'Oxford : 
il trouva, quand l'ouvrage fut en place, 
Ny que les figures de sa Nativité et les 
| allégories qui l’accompagnent faisaient 
(un assez piètre effet. Mais le célèbre 
fr, tableau d’Ugolin, la Mort du cardinal de 
Beaufort, et Diane Mie où il a prétendu peindre des expressions 


vives et extraordinaires, sont une égale preuve que l’enseignement, 


des Bolonais a mal servi ses intentions. Il les a imités de la même 
manière que les peintres contemporains, Raphaël Mengs, Angélique 
Kauffmann, Me Vigée-Lebrun, David et ses élèves un peu plus tard, 
surtout Guérin que le goût des compositions dramatiques fit tomber 
dans l’affectation et parfois dans le ridicule. La profusion de bras et 
de jambes étendus que Reynolds a mis dans son tableau‘ de l'Enfance 
d’Hercule, sont une des plus facheuses imitations que l’on ait faites 
du genre des Bolonais. 

Reynolds a rebattu dans ses discours une certaine distinction très 
subtile entre ce qu'on nomme le grand style et ce qu’il appelle le style 
ornemental ou d’apparat, qui n’est que le second dans son estime. 


1, Voir Gazette des Beaux-Arts, 3° pér., t. IX, p. 436. 


l'expression des passions a plus de: 


—— À 
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Des ordonnances simples, des attitudes grandes et majestueuses, 
un pinceau sans fougue, point de faste dans le coloris ni de recherche 
dans le clair-obscur, sont pour le premier de ces deux genres, 
auquel justement les Bolonais se rattachent. A l’autre appartiennent 
le fracas des compositions compliquées, les draperies abondantes et 
hardiment jetées, le luxe des ornements, la gaité des couleurs, la 
savante élégance des mouvements, les jeux variés de la lumière 
et de l’ombre. 

Ce n’est pas dans la théorie seulement que Reynolds a préféré le 
premier genre au second, mais aussi dans les compositions, assez 
peu nombreuses du reste, où il a traité l’histoire. 

Cette pratique lui a peu réussi. Le style d’apparat, dont il faisait 
moins de cas, l’a plus heureusement inspiré. C’est la grace élégante 
de Van Dyck qui se retrouve dans les beaux portraits qui font 
aujourd'hui vivre sa gloire, leur éclat vient de Rubens, leur couleur 
précieuse des Vénitiens. 

Reynolds a toujours pris ces derniers pour exemple, entre tous 
les autres, du style d’apparat. Il ne sera pas inutile de rapporter 
là-dessus quelques-unes de ses paroles. 

« L'École de Venise est certainement la plus brillante de toutes 
celles qui ont préféré l'élégance du style, et ce n’est pas sans raison 
que les beaux ouvrages de cette école du second rang sont préférés 
aux médiocres des écoles qui sont au-dessus d’elle : car tout tableau 
a son prix quand il a un caractère déterminé et qu’il est excellent en 
son genre. Mais il faut que les jeunes artistes ne se laissent pas trop 
éblouir par cet éclat, au point de vouloir imiter des choses qui pour- 
raient enfin les écarter de la bonne route. Quoiqu'il faille convenir 
qu’un bel accord de couleurs, des teintes brillantes et une douce gra- 
dation de l’une à l'autre soient pour les yeux ce que l'harmonie des 
sons est pour les oreilles, il faut pourtant se rappeler que la 
peinture n'est point faite uniquement pour charmer la vue. Cette 
qualité, quoique fort bonne quand il ne faut que de l'élégance, est 
petite et indigne de recherche pour qui vise au grandiose et au 
sublime '. » 

Mais cette défiance où il paraissait être des qualités de l’École de 
Venise, exprimée dans un langage du reste si juste et si modéré, 
semble avoir été plus le fait de son jugement que de son goût. S'il 
avertissait ses élèves de ne point trop s’abandonner au charme de 


4. Quatrième discours, Works, vol. 4, p. 357. 
xX. — 3° PÉRIODE, 21 
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ces brillants ouvrages, c’est qu'il en savait la puissance pour en être 
lui-même possédé. 

Il a convenu, dans son dernier discours, que le sublime de 
Michel-Ange n'avait point été son fait, et qu'il avait « couru une 
autre carrière mieux assortie à ses talents et au goût de ses contem- 
porains ». Les séductions de l'École vénitienne eurent raison, dans 
sa pratique ordinaire, des préférences qu'il accordait en chaire à 
ses rivales de Florence et de Rome. Aussi a-t-il toujours maintenu 
la nécessité de plaire aux yeux : 

«Il ne suffit pas, a-t-il dit quelque part, qu’un ouvrage soit 
savant, il faut aussi qu’il soit aimable, il faut que Je peintre joigne 
à la force l'agrément, s’il veut que la première impression nous 
prévienne en sa faveur. Il y a dans notre goût une espèce de sensua- 
lité aussi bien que l'amour du sublime; ces deux penchants de l'âme 
portent tous deux leur conséquence. Il faut seulement éviter qu'ils se 
contrarient l’un l’autre *. » 

Si c’est faiblesse que de se laisser surprendre à l'éclat de la 
peinture d'ornement, et par elle détourner du grand style, ce fut 
assurément la faiblesse de Reynolds. Il semble qu'il a exprimé ce 
qu’il sentait lui-même, quand il a défini le charme des coloristes : 
« un pouvoir de fascination, qui ressemble à celui de l’éloquence 
dont le prestige abat tout autour d'elle, et triomphe souvent de la 
sagesse et du savoir »?. 

Il faut ajouter que cet habile critique a fait à ses réflexions géné- 
rales, touchant l'École vénitienne, une solennelle exception, en faveur 
d’un maitre que personne ne s’étonnera de voir ainsi distingué. 

« Je désire, dit-il, qu'on observe bien qu’en parlant de ces 
peintres, c'est Paul Véronése et le Tintoret que j'ai en vue et non 
pas le Titien ; car quoique le style de celui-ci ne soit pas aussi pur 
que celui de plusieurs maîtres d'Italie, il y a cependant chez lui 
comme une sorte de dignité sénatoriale qui, corrompue par ses imi- 
tateurs, parait extremement lui convenir. Ses portraits tout seuls, 
par le caractère simple et noble qu’il a su leur donner. le rendraient 
digne de la plus grande considération, et il faut convenir qu'il est 
au premier rang dans cette branche de l’art°. » 

Il est assez remarquable que des ouvrages si fort appréciés par 


1. Huitiéme discours, Works, vol. 1, p. 449. 
2. Voyage dans les Flandres, Works, vol. 2, p. 148. 
3. Quatrième discours, Works, vol. 1, p. 356. 
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Reynolds et dont il a tiré tant de parti pour sa pratique ne soient pas 
ceux qui l’ont retenu le plus longtemps. Rome est la ville où il a 
demeuré davantage. 

La raison en est probablement qu'il commença par elle, et qu'il 
fut contraint de presser sa route à mesure que diminuaient ses 
ressources. Nous voyons qu’il n’a passé que deux mois à peine à 
Florence, et trois semaines seulement à Venise qui fut sa dernière 
station. Bologne fut visitée entre les deux. Son voyage, entrepris au 
printemps de 1749, sur l'invitation du capitaine Keppel, dont le vais- 
seau mouillait à Piymouth, avait duré plus de trois ans. Il arriva à 
Venise le 23 juillet 1752 et y resta jusqu’au 16 août suivant. 

Il quittait cette ville, âgé seulement de 29 ans, tout chargé 
d'enseignements sur le coloris qu’il mit aussitôt en pratique. On 
jugera, par la pénétration qui apparaît dans les notes suivantes, ce 
qu'il sut accumuler de remarques dans si peu de temps, et de ce 
qu’a valu à l'École anglaise ce court apprentissage du premier de ses 
peintres. 


VENISE 
ÉGLISE DES CARMES 


La Cène, du Tintoret. La nappe fait la lumière principale divisée par une figure 
sombre. Une figure en satin blanc, à un bout de la table, est séparée de la masse 
blanche principale par une figure sombre; une figure claire à chaque bout du 
tableau. Un chien faisant le beau assis sur sa queue. Beau morceau. 


CARMES DÉCHAUSSÉS 


La lumière artificielle qui sort du haut de l'autel et les rayons de cristal jaune 
font un effet extraordinaire. ; : 

La Déposition, du Titien. Une figure vêtue de blanc légèrement fleuri d'or; 
un bel effet; toutes les couleurs rompues, point qui soient fortes. Les trois Maries 
font la lumière-principale, 


SAINTS-JEAN-ET-PAUL 


Observations sur le tableau de Saint Pierre le Martyr‘, du Titien. — Les arbres 
s’harmonisent avec le ciel, c'est-à-dire qu'ils s'y perdent en plusieurs places, tandis 
qu’ils s’enlévent fortement en d'autres par le moyen de nuages blancs. La chevelure 
et les ailes des anges, ainsi que les parties sombres de leurs ombres, ont la même 


1. Ce tableau a péri dans un incendie en 1866. L'École des Beaux-Arts, à Paris, 
en conserve une copie. Le Fébre l’a gravé. 
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couleur que les arbres, qui sont d’un ton brun. Les ombres de la draperie blanche 
de la même couleur que les parties claires du sol; la lumière, de la couleur du 
visage du saint. Des arbres opposés aux masses de lumière; derrière, des arbres 
sombres; derrière encore des montagnes d’un bleu rompu. Le dessin noble en 
général, surtout de la jambe droite de celui qui tourne la tête. Les ombres de 
ses yeux et de ses narines, arrêtées et d’une belle forme. 

Observations sur le Banquet! de Paul Véronèse à SS.-Jean-et-Paul. — La 
masse de lumière est sur la nappe, dans le milieu, avec les figures de chaque côté: 
tendres. Tout le bâliment à distance et le ciel, comme de coutume. Le bâtiment 
du premier plan dans la pénombre. Deux piédestaux de chaque côté; la nappe, 
un peu reculée, claire. La chair d'une des figures plus clajre que le fond. Pour la 
plupart elle est seulement de méme valeur, quelquefois plus sombre. Point de 
lumière large, outre le milieu de la nappe, que les deux. piédestaux mentionnés. 


ÉGLISE DE SAINT-GEORGES-MAJEUR 


Près du maitre-autel, deux tableaux du Tintoret, la Cène et la Manne. 

A droite en entrant, la Nativité?, du Bassan. L'enfant peint dans le plus 
grand style. 11 semble qu'on l'ait d’abord peint sans ombres, puis que les ombres 
y aient été placées après coup par un glacis de laque très étendu d'huile. La cou- 
leur de l'enfant est toute laque et huile. 

Au réfectoire est le fameux Banquet *® de Paul Véronése représentant les Noces 
de Cana, en Galilée. Parmi les musiciens, le principal est Véronèse lui-même avec 
une viole, le second avec un violon est le Titien, le troisième avec une basse est 
Tintoret #, l'homme à la flûte est le vieux Bassan. Le maitre du festin, en rouge, 
tourne ses regards vers une figure dont l'attitude est celle du Vindex antique. 
Celui qui, sur la droite, se sert de sa fourchette et de son couteau, est le Père qui 
fit travailler Véronèse. Le tableau est gravé. 

Observations sur les Noces de Cana, du Véronèse. — La lumière principale, au 
milieu du tableau, est Véronèse lui-même, vêtu de blanc, avec des bas jaune clair, 
et jouant de la viole; la seconde est son frère qui s'apprête à goûter la liqueur; il 
est vêlu de blanc à ramages de diverses couleurs. La nappe au bout, de l’autre 
côté, avec la maîtresse du festin, fait une large masse de lumière. Presque toutes 
les autres figures paraissent être en demi-teinte. Entre quelques-unes sur la droite, 
le bâliment clair se laisse voir pour empêcher l'ombre de faire une ligne, et que le 
tableau ne paraisse mi-parti d'ombre et de lumière. Le ciel, bleu avec des nuages 
blancs. La tour du milieu, du blanc des nuages, et de même toute l'architecture 
du fond, qui devient de plus en plus sombre à mesure qu’elle approche des figures 
du devant. Entre l'architecture sombre du premier plan et la claire par derrière, 
sont placées des figures qui joignent l’une à l’autre. 


4. Conservé au Musée de la ville, salle VII, n° 24. 

2. Demeuré en place. 

3. Tout le monde sait que ce tableau est au Louvre dans le Salon carré. 

4, La tradition commune assigne pour le portrait du Tintoret l’homme au violon, 
et l'homme à la basse, pour celui du Titien. 
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SAINTE-MARIE DELLA SALUTE 


A la voûte du maitre-autel, trois belles peintures ! de Salviati. 

Dans la sacristie, les Noces de Cana en Galilée*, du Tintoret. — On voit par 
ce tableau le grand usage que Tintoret fit de ses fabriques de carton et de ses 
figures de cire pour la distribution de ses masses. On y trouve le clair-obscur le 


DAVID ET GOLIATH, PAR LE TITIEN. 


(D'après une estampe de Valentin Le Févre.) 


plus naturellement représenté qui se puisse imaginer. Toute la lumiére vient 
de plusieurs fenétres au-dessus de la table. La femme debout qui se penche en 
avant pour avoir un verre de vin, est d’une grande ulilité, couvrant une partie 
de la nappe et empêchant ainsi qu’il n’y ait trop de blanc dans le tableau, et par 
le moyen de ses ombres fortes rejetant en arrière la table et rendant la perspective 


1. Ces peintures subsistent encore. 
2. Demeuré en place 


wr 
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plus agréable. Mais de peur que cette. figure ne fit ainsi l'effet d'une marqueterie 
noire sur un fond clair, son visage est clair, ses cheveux font masse avec le 
fond, et la lumière de son fichu est plus blanche que la nappe. Les ombres, 
bleu d’outremer; les ombres fortes de la nappe, bleuàtres; toutes les autres 
couleurs des draperies parcilles à celle du linge lavé. Ga et là pourtant, une 
pelite draperie de laque et de plus un jaune vif qui reçoit la lumière. Point 
d'obscurilé dans celte peinture; le sol est lumineux, d’un gris huileux; la nappe, 
bleue en comparaison; les figures peintes de couleurs sombres et qui s’en 
délachent fortement, mais presque pas de couleur. Dans la figure de femme qui 
verse le liquide, quoique ses ombres soient fort obscures, les lumières, en parti- 
culier sur le genou, sont plus claires que le sol qui lui sert de fond. Toutes les 
femmes à table font une seule masse de lumière. La Céne, du même peintre, à 
Saint-Georges, a reçu la même ordonnance, sauf que les Apôtres sont tous du 
même côlé. La lumière est derrière et projette leurs ombres sur la table. . 

Au plafond, trois peintures ‘ du Titien, tout à fait admirables, la Mort d'Abel, 
le Sacrifice d Abraham et David tranchant la téte de Goliath, toutes trois gravées 
par Valentin Le Fèvre?. 


ÉCOLE DE SAINT-MARC? 


Saint Marc arrachant au martyre un de ses disciples +. Les mains de plusieurs 
figures, belles. Les bâtiments derrière sont entièrement clairs, les ombres, dans 
l'huile, d'un jaune rompu. La partie haute du ciel, sombre; la basse, blanche, pour 
s'unir avec le baliment. Des arbres de côté assez sombres, pour s'unir aux figures 
qui le sont; çà et 1a seulement de petites lumières. Le mort, principale lumière 
au milieu de la masse la plus sombre. Quelques-unes des draperies peintes en 
grisaille, et ensuite glacées à l'huile, font un riche effet. Des haches et d’autres 
choses qui gisent à terre sont comme frollées seulement, et plusieurs n’ont que 
les contours. Un piédestal et une colonne clairs, mais rompus par une figure à 
gauche; derrière, des colonnes plus sombres et ensuite les claires, à distance, 
Par tout le tableau, çà et là, la masse de demi-teinte pénètre le fond clair par le 
moyen de turbans blancs, de chair, de rouge clairs, etc. Point d'obscurité. Les 
bâliments clairs, à distance, ont de même quelques portes sombres, de manière 
à combattre les premiers plans. Le bâtiment sombre, à gauche, a sa partie haute 
perdue et aussi sombre que le ciel. La draperie du tyran, de l’autre côté, est de 
même. Par endroils sur une couleur sourde et sombre, du blanc frotté et le sol 
rompu de place en place par des intervalles entre les briques. L'ensemble exécuté 
d’abord large et doux dans la couleur froide, les ombres ajoutées ensuite. 


4. Ces peintures subsistent encore. 

2. Valentin Le Fèbre ou Le Fèvre, appelé Le Fèvre de Venise, a gravé d’une 
très belle manière plusieurs morceaux célèbres des peintres qui illustrèrent cette 
ville. Son recueil a pour titre : Opera selectiora que Titianus Cadubriensis et 
Paulus Caliari Veronensis inventarunt et pinxerunt. 

3. Les Ecoles étaient, à Venise, des associations laïques qui, sous la direction de 
l'Église, s’exercaient à des œuvres de charité. 

4. Du Tintoret. Conservé au Musée de la ville, salle XX, n° 4. 
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Observations sur la Translation du corps de saint Marc. — Un fond assez clair, 
un groupe de figures en demi-teinte, un chameau, elc., qui pourtant reçoit la 
lumière par un côlé. Au milieu seulement, le corps, qui est clair, étalé sur 
le sol. Le chameau, dans l'huile. Le corps de la figure qui revient à soi est 
beau. Le corps clair sort d’une masse de demi-teinle qui s’unit au sol. Dans le 
fond qui est sombre, le sol, jusqu’à la partie supérieure de la figure, est clair. 

En peignant de l’architecture, etc., après l'avoir peinte froid et bleu, si vous 
voulez la faire briller, glacez de blanc et beaucoup d'huile. 

Le Christ dans le linceul blanc, à l'école de Saint-Marc, servira très bien pour 
l'apparilion qui se montre à Brutus; la partie supérieure peut être conservée dans 
l'ombre, comme ces moines à l'église de Saint-Grégoire. Brutus, l’homme qui 
retient le possédé dans la Transfiguration !. 


SAINT-ZACHARIE, non loin de Saint-Marc. 


Dans la sacristie, un admirable tableau de Paul Véronèse, la Vierge et l'enfant 
avec saint Jean-Baptiste sur un piédeslal, et au-dessous saint Jérôme, saint François 
et sainte Catherine ?. Une estampe de Luciani dessinée par Tiepolo. 

La Vierge et l'enfant font une masse, saint Jean une autre. Le piédestalest clair 
ainsi que la colonne cannelée. Le tableau est peint d’une manière fort large, d'un 
dessin large et hardi, et merveilleusement bien colorié. Il fait tout à fait l'effet 
d'avoir été exéculé sur une impression de plâtre, et modelé avec le doigt. C'est 
la mieux conservée des peintures que je connaisse de ce peintre. La chair d'un 
rouge indien tirant sur le pourpre. Une estampe de Wagner. 

Une belle peinture de Salviati, représentant un Miracle de saint Come et Damien. 


LE RÉDEMPTEUR 


L'Ascension du Tintoret, et une autre du Bassan. Le Christ, dans le dernier, 
senléve d'un beau mouvement. 

Jésus mis au tombeau, beau tableau de Palma. 

La Flagellalion, du Tintoret. 


ÉCOLE DE SAINT-ROCH 


Au rez-de-chaussée, l'Annonciation du Tintoret. Une estampe par Sadeler. 
L'ange est en train de passer la fenêtre ; toute une troupe de petits anges entre 
avec lui. 

Près de quarante tableaux du Tintoret?. 

La Salutation angélique, où toute une bande d’anges fait irruption par la 
fenêtre. Bel effet. 


1. De Raphaël. Cette note paraît faire allusion à un tableau que l’auteur aurait 
médité de composer, mais dont il n’est fait mention nulle part. 

2. Conservé au Musée de la ville, salle XV, n° 9. Une belle copie se voit au 
Capitole, à Rome. 

3. Demeurés en place. 
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MADONNA DELL’ ORTO 


Sainte Agnès ! du Tintoret. La sainte, au milieu, en blanc. La tête de l’agneau, 
dans le blanc. Cette masse est environnée de figures de couleur sombre, mais de 
chaque côté, vers les bords, est une petite lumière. Une coiffure blanche et un 
épaule avec un bout de linge, et afin que le bas du tableau ne donne point dans la 
pesanteur, les jambes de la figure étendue sont assez claires. Les têtes et les 
poitrines des deux femmes au-dessus de sainte Agnès sont claires, pour s'unir à 
l'architecture de derrière qui est claire sur un ciel clair. D'un côté une masse 
d'architecture rapprochée et sombre. Les anges au-dessus sont tout vêtus de bleu 
de ciel avec des lumières blanches, pareillement au ciel qui est blanc et bleu. 

Dans la Présentation de la Vierge, celle-ci est vêtue d'une couleur sombre sur 
un fond clair, mais sa chair et quelques lumières dans la draperie s harmonisent 
avec le fond clair. 


Règle générale. — Vénitiens. Une ou plusieurs figures sur un fond clair; le 
bas des figures, sombre, avec des lumières çà et là. Le terrain sombre. 

Si la seconde masse de lumiére est trop grande, interposer une figure sombre 
qui la divise. 

Une draperie blanche bordée et rayée ou à ramages bleus, comme la fiancée 
des Noces de Cana, ou la Vénus du palais Colonna, sur un fond de couleur chaude 
dans l'huile. 

Zuccharelli dit que le Véronèse et le Tintoret ont peint sur un fond de plâtre. 
Il ne croit pas que Titien l’ait pratiqué. Je suis fermement convaincu qu’ils ont fait 
tous de mème. 

Un portrait (en robe de chambre) la figure détachée sur un côté seulement. 

Figures sombres sur un fond clair, qui ne s’enlèvent pas tout autour. 


ANTI-COLLÈGE, aw palais Ducal. 


Observations. — Venise sur un trône ?, le visage dans la demi-teinte avec des 
reflets. La jupe blanche avec des fleurs d’or et un peu d’hermine blanche, forment 
une masse blanche contre un ciel bleu clair avec des nuages couleur de chair. 
La figure au-dessous, qui est la Paix, porte des vêtements fort sombres; la lumière 
secondaire est une couleur de chair rehaussée de jaune. Le rideau fait une opposi- 
tion douce avec le fond. Pas d’ombres fortes du tout. La Justice est un peu sombre; 
les mains, le linge, la tête plus clairs que le fond. Quelques touches aussi dans la 
draperie. La draperie claire de Venise plus sombre, sur les bords, que le fond. 


Règle générale. — Un ciel d’anges, clair, la lumière par le moyen de nuages, 
et qui s'éteint par degrés. D’un côlé seulement, une figure sombre doit s'opposer 
vivement à la lumière pour donner de l'esprit à la peinture. La Salutation du 
Tilien. S'il y a deux figures dont l’une soit dans l'ombre sur un fond clair, il faut 
que l'autre soit claire sur un fond sombre. 


1. Demeuré en place. 
2. Au plafond. 
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SAINTE-CATHERINE 


Le Mariage de sainte Catherine, dans son église, du Tintoret!. Une peinture 
claire et lumineuse. La partie supérieure des figures, claire sur un fond clair; 


SACRIFICE D' ABRAHAM, PAR LE TITIEN, 


D’après une estampe de Valentin Le Fèvre.) 
P P 


colonne claire, sainte Catherine claire, l'ange clair sous les colonnes claires. Ceci 
est vraiment son meilleur goût de couleur. 


1. C’est une erreur, ce tableau est du Véronèse. Il est demeuré en place. 
X. — 3° PÉRIODE. 22 
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SAINT-SEBASTIEN 


Au réfectoire, la Femme qui lave les pieds du Christ‘, de Paul Véronése. La 
nappe, principale lumiére, divisée par le moyen de figures en un grand nombre 
de parties. Tant d’huile aux premières colonnes qu'elles en sont jaunes. Les chiens 
peints sur un fond de plâtre. 

- Le tombeau du Véronése dans l’église. 

Le plafond est décoré par Paul Véronése, en trois compartiments, de sujets tirés 
de l'Histoire d'Esther ?. 

Au maitre-autel, la Vierge et l'Enfant en haut, au-dessous saint Sébastien, 
sainte Catherine, saint Jean-Baptiste, saint Pierre et saint François; un Père 
compatriote du peintre, qui commanda cet ouvrage, de Paul Véfonèse. Une estampe 
par Alexandre della Via. 

De chaque côlé est un beau morceau du Véronése. Celui de droite est 
Saint Marc et saint Marcellin condamnés et allant au martyre. Is rencontrent 
leur père soutenu par des serviteurs et qui les supplie de vivre. Leur mère les 
suit tout en pleurs. L’épouse de saint Marcellin vient au-devant avec ses petits 
enfants. Saint Sébastien à leurs côtés les encourage et leur montre un ange qui 
porte le livre de vie. C’est un des plus beaux ouvrages du Véronése. La principale 
lumière de ce tableau est de Ja même couleur que dans une femme agenouillée. 

Ceci est une fort bonne maniére, de faire de la chair la lumiére principale. Si 
la draperie était de couleur chair, comme celle de la Transfiguration, elle pourrait 
être meilleure encore. Les bâtiments, dans cette dernière peinture, sont tous 
blancs. 

De l’autre côté est Saint Sébastien *, que l’on attache à une pièce de bois pour 
souffrir le supplice des massues. Autour de lui plusieurs prêtres païens qui s’effor- 
cent de le convertir à l’idolâtrie. Une estampe de Mételli®. 

Au-dessus de la chaire, une petite Sainte Famille, de Paul Véronèse. Sur l'orgue, 
par dehors, la Purification $ gravée par Le Fèvre; par dedans, la Guérison du 
paralytique du même peintre. 

Observations sur la Purification. — La principale lumière est une pièce de soie 
changeante, couleur de chair rehaussée de jaune. Un jeune garçon, avec une 
draperie jaune sur la poitrine, vient s’y appliquer. Pas d’autres lumières, sinon 
celles que fait la chair, et aussi un chien qui tire sur la couleur de chair. Un pilier 
carré, clair. 

Sur le pergolato (corps de l'orgue), la Nativité, du même. 

Dans la sacristie quelques-unes de ses premières œuvres. 


1. Ce tableau constitue, avec les Noces de Cana, le Repas chez Simon, tous deux 
au Louvre, et la grande toile transportée de SS.-Jean-et-Paul au Musée de Venise, 
le quatrième Banquet du Véronèse. 

2. Subsistent encore. 

3, 4, 6. Demeurés en place. 

5, Giuseppe Mona Metelli, qu'il ne faut pas confondre avec le peintre Agostino 
Mételli, gravé plusieurs tableaux de l'école de Venise, et un plus grand nombre 
encore des Bolonais. 
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Dans le chœur, Saint Sébastien devant le Tyran, beau, du même. — Un beau 
bâliment. Trois figures sombres sur un fond clair, à l'exception de celui qui retient 
un cheval. Il a des manches couleur de rose, et de la même valeur que le fond. 

En face, à fresque, le Martyre du saint. Pas de chiens. De beaux ornements, 
des colonnes, etc., autour de ces tableaux, 


ÉGLISE DES FRARI 


Un Salviati ! aussi beau qu'un Titien ou qu’un Véronèse, et dans leur style. 

Le Martyre de sainte Catherine ?, de Palme. 

L'Assomption de la Vierge® du Titien, au grand autel. Terriblement obscure ; 
je lai vu de près : c’est une belle peinture. 

La Vierge avec le Christ‘ sur un piédestal. Saint Pierre et saint François 
immédiatement au-dessous, et au-dessous d'eux plusieurs portraits peints d'une 
manière incomparable, sans ombre du côté où se trouve saint Pierre. Tout au bas 
est un guerrier avec une bannière, peut-être saint Georges. Ce tableau est fort 
sombre à l'exception des têtes des portraits, qui sont presque couvertes par les 
pots de fleurs artificielles et les chandelles. Une estampe de Le Fèvre. 


SAINT-AUGUSTIN 


Ecce Homo, avec Pilate et les autres. Bon tableau de Paris Bordone, dans le 
style du Titien. 


ÉGLISE SAINT-NICOLAS DE FRARI 


Maitre-autel. La Vierge avec des Anges au-dessus, au-dessous saint Nicolas, 
sainte Catherine, saint Antoine de Padoue, saint François et saint Sébastien qui 
a lair de n'avoir point de tête, tant elle est sombre. Il n’y a pas de doute qu'on 
l’a peint tel d’abord, afin de conserver dans une belle forme la masse de son 
corps. On dit que le saint Nicolas est pris de la tête du Laocoon, que le Titien 
admirait. Une estampe de Le Fèvre et une autre du Titien lui-même en bois un 
peu différente du tableau. 

A droite de cette chapelle est la Cène, de Benedetto Cagliari, si l’on en croit 
Boschini. Ridolfi prétend qu’elle est de Paul lui-même. 

Au-dessous le Baptême de Notre-Seigneur, et à quelque distance la Tentation, 
du Véronése. 

Le plafond tout du Véronése. Au milieu l’Adoration des Mages, saint Nicolas. 


4. Peut-être l’Ascension encore en place. 

2. Demeurée en place. 

3. Conservée au Musée de la ville, salle XV, n° 1. 

4. Du Titien. L’auteur a tiré de ce tableau, dans ses notes sur la Flandre, 
un parallèle extrêmement frappant et ingénieux avec le tableau que Rubens a 
peint au maftre-autel des Augustins d'Anvers (Works, vol. 2, p. 174). 

5. Tableau dénommé le Saint Sébastien du Titien; il se voit aujourd'hui dans 
la pinacothèque du Vatican. 
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Aux angles les quatre Évangélistes!. De deux d'entre eux, saint Mathieu et saint 
Luc, il y a des estampes de Le Févre. 


SAINT-FRANÇOIS-DE-LA-VIGNE 


La Vierge et l'Enfant avec plusieurs saints au-dessous : saint Joseph, sainte 
Catherine, saint Jean et saint Antoine abbé, par Paul Véronèse. Une estampe 
d’Augustin Carrache. 

A la sacristie, peinte à l'huile sur la muraille, la couleur écaillée en maint 
endroit et fort endommagée de toute manière, la Vierge et l'Enfant avec deux 
anges jouant des instruments de musique, du Véronèse. 

Saint Jean Baptiste et Saint Jérôme, du Titien. 

A l'opposé, une copie en petit du Banquet de Paul Véronése, où est représentée 
la femme qui lave les pieds du Sauveur, et où un homme présente une serviette. 

Observations sur la petite copie du Banquet de Paul Véronèse, dans la sacristie de 
Saint-François-de-la-Vigne. — Le bâtiment à distance blanc sur un ciel bleu avec 
des nuages blancs. Les ombres des bâtiments sont de la même valeur que le ciel 
bleu, leurs lumières que les nuages blancs. Les figures, dont la couleur est vigou- 
reuse, environnent les deux nappes ; celle de droite ?, la principale, et est agrandie 
par les dernières figures à table dont une est vêtue de blanc et une autre de 
jaune. Un homme avec une serviette ; et ce linge blanc empêche que les deux 
nappes ne fassent l'effet de taches. L'autre table est rompue par un enfant dont 
la figure s'y applique avec beaucoup de douceur. Une autre figure claire contre la 
nappe, pour dégrader la lumière. Contre la colonne de droite la tête et le dos 
clairs d’une femme, le bas de cette figure est d’un rouge plutôt sombre. 


ÉCOLE DE LA CHARITÉ 


Adam et Eve, du Tintoret. — Le dos de l’homme forme une masse de lumière, 
la cuisse est perdue dans le fond, les ombres pleines, en général, Les figures, de 
la couleur du terrain, par endroits un peu plus grises, par endroits plus chaudes. 
Le paysage est de couleur chaude, sauf une petite colline éloignée, qui est bleue, 
et le ciel ; des arbres noirs et d’autres plus jaunes. Les collines plus rapprochées 
sont peintes en blanc et d’un seul coup, avec du gris et des tons de chair. Les 
feuilles des arbres de même et ensuite frottées entièrement d’une couleur chaude 
ou d'huile. 

Cain et Abel. Les ombres d’Abel de couleur grise ; point de blanc, frotté. Les 
ombres peintes en dernier. 

Portrait dun vieillard. Toutes les ombres, l'indication du nez, des yeux, de la 
bouche, sont entièrement peintes de chair. La couleur était sèche. Tous paraissent 
peints sur une impression de plâtre, ou blanche tout au moins. 


4. Au Musée de la ville, salle VII, n° 31 et 37. 
2. L'auteur désigne la droite et la gauche du tableau même, c’est-à-dire d’une 
personne qui tournerait le dos à la peinture. 
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Une figure très claire sur un fond clair, avec la chevelure sombre et d’autres 
petites vigueurs, ne peut que faire un bel effet. 

La Présentation du Titien *. Lumière principale, la femme de profil au milieu. 
La vieille au-dessous n’a de lumineux que le linge sur sa téte et sur sa poitrine. 
La femme qui tient l'enfant, claire. 


SAINTE-MARIE, MATER DOMINI 


L’Invention de la Croix 2, du Tintoret. Une estampe de Giuseppe Mona Metille 
que l’on trouve ordinairement sur papier rouge. 


SAINT-SAUVEUR 


Maitre-autel. La Transfiguration du Titien. Le Christ en blanc dans l’huile 
sur un fond de la même couleur, s’enlevant par les cheveux qui sont noirs et par 
une ombre sur la cuisse qui va s’effaçant par degrés. Les figures de chaque côté 
éclairées. 

La Salutation +, du même. Elle porte écrits les mots : Titianus pinæit. Les 
anges, une masse de lumière. La gloire, la porte et les anges, la principale. Le 
blanc de l’ange semble avoir été peint gris et repassé ensuite avec du jaune très 
franc dans l'huile, blanc dans les lumières. Sur la Vierge point de lumière qu’à la 
tête, à la poitrine et aux mains. 


TOUS-LES-SAINTS 


La Visitation, de Carlo Ridolfi. Imitation du Véronése. 

Un grand Crucifiement de Pietro Vecchia. Admirable ouvrage : l’ensemble est 
bien composé et les détails bien peints. Maniére grande et large. Il y a dans ce 
tableau des têtes égales à celles de n’importe quel maître. Au-dessus du Christ en croix 
est le Père Eternel. Un ange montre le Christ au bon larron tandis que les démons 
sont après l’autre. Une figure sur le devant qui monte un cheval blanc, se penche 
en avant et regarde en l’air avec beaucoup d'expression. La tête du cheval, claire, 
s’assombrissant vers le poitrail ; un enfant de couleur sombre entre ses jambes. Une 
figure entière forme une autre masse de lumière, Des figures sombres autour d'eux, 
quelques-unes en culotte et en bas; à un autre des manches rayées de crevés 
rouges. 


SAN-GERVAIS © 


La Cène, du Tintoret, beau tableau. Une estampe par Sadeler et Louisa 6. 
En face, Saint Antoine tenté par le Diable et par plusieurs belles femmes, 
Notre-Seigneur descendant pour lui porter secours, du Tintoret. Bon tableau; la 


1. Conservée au Musée de la ville, salle VIT, n° 21. 

2, 3, 4. Demeurent en place. 

5. SS.-Gervaso-e-Protaso, dit S.-Trovaso. a 

6. La suite de Louisa, ainsi appelée du nom de l'éditeur (Domenico Louisa, in 
Rialto), comprend de bonnes estampes gravées par! Andrea Zucchi sur les 
dessins dé Manaigo, d’après les principaux maîtres de Venise. 
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partie supérieure du saint de la méme couleur que le fond. Le Christ descendant 
s’enléve en noir sur le fond clair, ses jambes, ele , se perdent dans le ciel sombre. 

Au maitre-autel, un très brillant Massacre des Innocents. Beaucoup de mérite, 
mais le sujet voulait moins de magnificence. 


SAINTE-MARIE-MAJEURE 


Maftre-autel. Une Assomption, du Véronése'. La lumière principale est très 
forte. Une figure agenouillée au milieu du tableau et qui se présente de dos; sur 
elle une draperie flottante de couleur blanche. 

Sur le côté, l’Adoration des Rois Mages, du Tintoret. 

Dans la chapelle à gauche, le beau Saint Jean Baptiste? du Titien. Dans un 
état parfait, admirable de couleur et de dessin. La chair, sur un ciel bleu avec 
des nuages blancs; la poitrine fait la lumière principale. La masse du visage 
divisée par une barbe noire, la cuisse par la peau qu'il tient dans sa main; les 
jambes d'une teinte apaisée, la cuisse droite entièrement perdue, l’ombre de la 
draperie de même. Les veines marquées, mais non pas en bleu, ont le même 
effet que celles du Laocoon. Tout entier très bien dessiné. l'agneau, une autre 
masse; les nuages blancs, une autre; une autre, la chute d’eau. On ne distingue 
presque de la chute d’eau que le blanc. Trois ou quatre arbres : ceux de derrière, de 
l'huile sur le dessous de plâtre, avec des touches d'ombre; ceux de devant poin- 
tillés de sombre. Pour fond, le plâtre clair. 

Suspendus dans l’église, un tableau de Arche de Noé, les Quatre Saisons, et 
d'autres du Bassan. 

Le Christ au jardin, petit tableau du Véronèse; beau clair-obscur. 

Un Ecce Homo, de Paris Bordone. 

Une Madone, sur bois, avec des chérubins et des anges, tableau de grand 
mérite, par Jean Bellin. 


SAINT-PANTALEON 


Saint Pantaléon qui guérit un enfant porté par un prêtre, et un portrait de 
Paul Véronèses. « 

Le plafond de toute l'église est par Fumiani. 

Un saint * soignant les malades dans un hépital, du Véronèse. 

Saint Bernardin et Saint Paul, du même. 


ÉCOLE DE LA SAINTE TRINITÉ, près de la Salute 


Trente tableaux du Tintoret. Le Père éternel créant le monde. 
La création d’Eve, très beau tableau. Aussi Eve tentant Adam *, et Cain et 


4. Conservée au Musée de la ville, salle IX, n° 1, 
2. Au Musée, salle IX, n° 15. 

3. Demeurés en place. | 

4. Saint Bernardin. 

5, Conservé au Musée, salle XV, n° 5. 
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Abei*: tous d’un beau dessin, d'une belle couleur et bien composés. Estampes de 
Louisa. 

Le Couronnement de la Vierge et la Trinité ne sont pas de lui. 

Deux beaux portraits, du Tintoret. 


SAINT- JEAN-L'AUMONIER DE RIALTO 


Le tableau d’autel représentant Saint Jean l'Aumônier faisant l'aumône aux 
pauvres, est un beau tableau du Titien. 
Observations. — Les ombres du rocher blanc, sombres; le haut du rocher, 
sombre aussi; le bras gauche dans l'ombre. 
La coupole est du Pordenone, mais si endommagée que l’on n’y distingue 
. L 
presque rien. 


SAINT-PAUL 


Le Mariage de la Vierge Marie, à gauche, par le Véronése. La partie inférieure 
du saint Joseph reçoit une petite lumière; tout le reste ‘des deux personnages, 
en demi-teinte sur un ciel blanc. 

Maitre-autel. La Conversion de saint Paul, du vieux Palme, mais à moitié 
cachée par les choses qui sont devant elle, 

Quatre peintures aux côtés du maître-autel, de Palma. 

L'Assomplion, du Tintoret, cachée par une poupée articulée. 

A gauche de la porte principale, est la Gène, du Tintoret, où se voit une figure 
qui se penche en arrière et donne du pain à un mendiant étendu auprès. Le 
Christ donne des deux mains le pain à ses Apôtres. Il y a çà et là beaucoup 
d’autres bons tableaux. 


ILE DE MURANO — SAINT-PIERRE-ET-SAINT-PAUL 


Au maitre-autel, un tableau capital de Salviati : la Descente de Croix ?. Le 
Christ coupe en deux le tableau. La Vierge s’évanouit dans une attitude admirable; 
les figures autour sont toutes belles. 

Quatre tableaux de Paul Véronèse, deux de chaque côté de la porte. 


SAINT-MAUR-LE-MOINE 


Au maitre-autel, le Martyre du saint, du Véronése. 


TORCELLO. — SAINT-ANTOINE 


Le côté droit de l’église, en regardant le maitre-autel, est tout entier peint 
par Paul. Le mailre-autel de même. 

L’orgue est la meilleure partie de cet ouvrage, par dedans, une belle Saluta- 
tion. Par dehors, l'Adoration des Mages ? et tous les petits ornements en clair-obscur 
sont aussi de sa main. 


1. Au Musée, salle XV, n° 2. 
: 2. Demeure. 
3. Ces deux tableaux sont au Musée impérial de Vienne, n°5 574 et 578. 
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SAINT-ANGE 


achevé par Palma. Les statues, tout entières de la main du Titien, sont très belles — 


et suaves. La partie la plus claire l'est un peu plus que la couleur du plâtre qui 
fait le fond. 


SAINT-ÉTIENNE 


Les Cloîtres du Pordenone, très dégradés. 


SAINT-CASSANO 


Saint Jean-Baptiste, saint Jérôme, Marc, Pierre, Paul, le meilleur tableau que 
j'aie jamais vu du vieux Palme. 

L'orgue du Tintoret. 

Chapelle majeure, toute du Tintoret. Au-dessus la Résurrection, d'un côté le 
Crucifiement, de l’autre les Limbes. 

Au réfectoire, le Banquet de Simon le Lépreux. C'est le deuxième tableau que 
l'on trouve à Venise, de lui sur ce sujet. La femme qui lave les pieds du Christ, 
au bout du tableau, est sur le côté droit. Il est fort dégradé. Une estampe en 
deux feuilles de Metelli. 


1. Conservée au Musée, salle XVI n° 4. dax 
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# El DE VENTES AUX ENCHÈRES We 


GAZETTE DES BEAUX-ARTS 


(1084 planches) 
Tirages sur papier de luxe 4/8¢ colombier 
Prix : de 2 fr. à 20 fr. l'épreuve 
_ Au bureau de la Revue 
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HENRI STETTINE 


ACHAT & V & VENTE 
D'OBJETS D’ART ET DE CURIOSITÉ 
Antiquités et Tapisseries 
7, rue Saint-Georges, Ie 
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GAZETTE DES BEAUX-ARTS 


“OURRIER EUROPÉEN DE L'ART ET DE LA CURIOSITÉ Palo 


8, rue Favart, à Paris oe oe 
Parait une fois par mois. Chaque numéro est composé d’au moins 88 pages in-80, SUR 0 0 
papie’ grand aigle: il est en outre enrichi d’eaux-fortes, d’héliogravures et de gravures 
en couleurs tirées à part et de gravures imprimées dans le texte, reproduisant les objets 
dart qui y sont décrits, tels que tableaux, sculptures, eaux-fortes, dessins de maitres, , : 
monuments d'architecture, nielles, médailles, . meubles, ivoires, émaux, armes anciennes, 
pièces d’orfévrerie et de céramique, riches reliures, objets de haute curiosité, ‘ : 
Les 42 livraisons de l’année forment 2 beaux. et forts volumes ayant chacun plus de 
500 pages; l'abonnement part des livraisons initiales de chaque volume, AS ianyier 
ou 4er juillet. ig 


FRANCE : 

Parise 4 (g Mabe Lu Sal ein 60e sree ois, a0 ckr et 
Départements. sais cheer siya es ones —, 64 fr.; — 32 fr. 

ÉTRANGER ey Ce 


États faisant partie de l’Union postale. Un an, 68 fr.; six mois, 34 fr. 
Prix du dernier volume : 35 francs. eee 
Quelques exemplaires sont imprimés sur papier de Hollande avec des eu d'eaux-fortes 


avant. la lettre. L’abonnement à ces hope est de 100 rats 


Premiére période de la Collection avec tables (1859-68). 
Deuxième et troisième périodes (1869-92), Pape années. — 


Les abonnés à une année entière reçoivent RU | 


LA CHRONIQUE DES ARTS ET DE LA CURIOSITÉ 


Prime offerte aux Abonnés en 1893. 
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NOUVEL ALBUM DE LA GAZETTE DES BEAUXARTS 
5e série. — Prix : 100 fr. — Pour les abonnés : 50 M. 


50 gravures (aucune n’a paru dans les précédents albums), tirées sur Chi 
format 1/4 colombier, et contenues dans un portefeuille. - 


Planches de Gaillard, Jacquemart, Gaujean, L. Flameng, Boilvin, Le Rat, 
Didier, Morse, Guérard, Lalauze, Buhot, etc. de oo de Lher- 
mitte, Renouard, de Nittis, etc. 


Aux personnes de la province Cu s’adresseront reve nent à ala Carotte de 
Beaux-Arts, l’Album sera envoyé dans une Caisse sans augmentation de prix 


‘Autres ouvrages à prix réduits pour les dbonnés : L'Œuvre. ‘et la Vie de Mic! 
Anges Eaua- “fortes dé Jules Jacquemart; Les Dessins de naines CE ; 
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et dans tous les bureaux de poste. oe k 
PRIX D'UN NUMÉRO SPECIMEN : ‘5 FRANCS. 
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